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El asesinato de la música y la creación de la contracultura
 
 Rafael Palacios
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 «... En cada concierto de rock&roll, las campanas doblan por Bon Scott por Janis, Lennon, Allman, Hendrix, Bolan, Bonham, Brian y Moon» Barón Rojo, 1982
 
 Prólogo Me comentaba Rafa cuando estaba en el proceso de investigación y elaboración de su libro la ingente cantidad de datos (todos ellos sorprendentes y novedosos) entre los que debía escoger para su interesantísimo y apretado volumen: “Que tenga que ser yo, que no soy un especialista, quien saque a la luz toda esta información...” Existiendo varias razones, entre las cuales alguna se me escapará, veo de obligada relación lo más evidente, que es:  La crítica musical en este país (o países) llamado España vive dormida en una autocomplacencia de laureles rancios e intercambio de ramos de flores de plástico aromatizadas con ambientador indie de la temporada anterior. El seguidismo filoanglosajón se ha vuelto algo patético, reflejo de un territorio desprovisto de verdaderas señas de identidad. La anglofilia es la peor enfermedad que tiene España, convertida en Anglopatía, pues es causa de sus mayores males históricos y está en franco crecimiento entre los recién llegados generacionales, a quienes se les embuda un destino anglófilo como única salida existencial.  Hay unos pocos sabelotodo que no darán su brazo a torcer, pues sería equivalente a reconocer sus equivocaciones seculares. Van de gurúes del Pop y del Rock; y lo han visto y escuchado todo. Nada más lejos de la realidad, pues la realidad
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 es lo que nunca han vivido, por eso internet les da miedo y la ridiculizan o ignoran desde sus púlpitos mediáticos. En definitiva, la función periodística, entendida como investigación: documentación, análisis y crónica, es un juego de preguntas y respuestas. El periodista es hilo conductor del afán de conocimiento del lector. O simultáneamente se pregunta y lanza la cuestión para encontrar respuestas. Cuanto más honesto sea este ejercicio más hondo será el efecto en el receptor. Suscitar la curiosidad como para despertar el anhelo de una respuesta cercana a los intereses y conocimientos del sujeto pasivo, lector, oyente. Sin necesidad de ir demasiado lejos, y caer en el “Too much too soon” en el que incurrieron Las New York Dolls. Error por exceso, algo a lo que quienes nos dedicamos a esto manifestamos tendencia; y nos hemos de cuidar. Lo extraordinario de Rafael Palacios es que pregunta como nadie. En muchos años de periodismo y de ser entrevistado en innumerables ocasiones pocas veces me han hecho preguntas tan inteligentes, que hacen cuestionar la función de entrevistador y entrevistado, hasta fusionarlo en una intención común de lo que debería ser y no suele ser, y es la función periodística: encontrar la verdad. Este libro, a mi juicio, llega en un momento en el cual mientras las revistas y medios de comunicación especializados pretenden, con admirable contumacia, seguir aceptando la versión oficial de que Jimi Hendrix murió ahogado en su propio vómito y a John Lennon le mató un fan... el autor ahonda en las distintas versiones y explicaciones a tan luctuosos acontecimientos que circulan por ese mundo anglosajón, que los medios españoles tanto veneran para copiar (lo fácil) y tanto ignoran para lo que resulta necesario dedicar horas de investigar, traducir, cotejar (lo difícil). La historia oficial del rock está llena de mentiras, exageraciones, tergiversaciones, encubrimientos, muertes misteriosas combinadas con almas vendidas al diablo -o al mejor postor-, dinero sucio, drogas sintéticas, sexo sórdido, ídolos
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 prefabricados y falsos mitos. Incluso se fomenta y se regodea en la estupidez, la ignorancia, el sinsentido de vivir engañados para dejar un cadáver bonito (como sugería la canción de los Who), pero mu tonto. Un territorio atractivo y sofisticado a primera hora, que se torna salvaje a medida que la noche (ya lo preconizaba la letra de “Rock around the clock”, oficialmente el primer rock and roll) y las pasiones desatan los decibelios y los neones de la loca night life. Desde que los Sex Pistols y su mánager Malcolm McLaren se autodenominaron como “La gran estafa del Rock and Roll” (libro y película de obligada atención) se han visto superados por la cruda y desnuda realidad de otros grandes dinosaurios del Rock como Led Zeppelin, los grandes estafadores, los mayores ladrones de canciones, gimmicks e ideas de la historia del Rock. En las páginas de este libro se detallan minuciosamente las canciones más famosas (y no son las únicas) robadas por Led Zeppelin a otros artistas olvidados, fracasados ... o muertos. El Rock para muchos millones de personas ha supuesto una nueva religión, subdividida en diferentes cultos, iglesias e interpretaciones a medida que se han ido subdividiendo los géneros, estilos, estéticas y adoraciones varias a los mitos surgidos de la propia iconografía del Rock, en parte satánica, en parte orientalista, y pagana. La adoración del becerro del Rock y su cultura, que es el grueso de la contracultura, ha dominado con sus tribus urbanas y diferentes manifestaciones en otras artes plásticas, video y cinematográficas, literarias, estéticas, etc., alcanzando todos los rincones del mundo juvenil y artístico occidental (y últimamente oriental) en pocas décadas, y acabando por poner cabeza abajo los valores, los ideales y las ideas de las últimas generaciones.  Esas canciones, esos éxitos comerciales o underground (al final su efecto es el mismo) que vienen una y otra vez a nuestras cabezas no suenan inocentemente: sus palabras piensan, sus melodías emocionan, sus ritmos mueven y sus armonías conmueven a unas generaciones que no analizan, que difícilmente
 
 12
 
 reflexionan, y se dejan llevar hipnóticamente por sus mensajes subliminales o evidentes (porque al final, su efecto también es el mismo). Este libro es una excelente herramienta para tomarse una pausa, observar, reflexionar sobre toda la música que se escucha como en un tragaperras robótico, que sin descanso machacan en las emisoras de radio con comentaristas zombis para oyentes zombis y de la que no se habla jamás a fondo en esas radios, ni en las televisiones, ni en los periódicos decadentes, que tratan la cultura de la música sólo como entretenimiento o espectáculo de sonidos y fuegos artificiales. Esos telediarios que desinforman sobre los festivales, dedicándole todo el tiempo a cuántas cervezas se consumen o a la polémica sobre los top less, la lluvia, los atascos, las intolerancias religiosas, y cero segundos a lo único por lo que la gente va: la música. Un ruido de fondo, según ellos, que les sirve para cerrar sus espacios y, claro, sus conciencias. Sardi
 
 Sardi es crítico, comentarista y productor musical. Ha colaborado entre otros medios en Radio Juventud, RadioCadena, Radio 3 y Radio 1 de RNE, TVE, El País, Rock de Lux, La Luna de Madrid, etc. Uno de los mayores expertos en coleccionismo discográfico y en música popular del mundo.
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 Introducción Escrito cuando me empecé a integrar en la maquinaria del Sistema, concretamente en Telemadrid, mi primer libro fue una oda recordatorio al rockero que fui. En “Recuerdos de pelo largo” relataba aquellos años de juergas y rock and roll de los años ochenta en los que mis amigos y yo seguimos las pistas de nuestros héroes del rock. Aquel libro fue un recordatorio para mi yo del futuro de quien fui, de mis deseos de libertad a ritmo de rock, para que el adulto que un día sería nunca olvidara sus sueños, su ideal, su misión en la vida. Conociendo como conocemos hoy día gracias al japonés Masaru Emoto, que las moléculas del agua que somos adoptan diferentes estructuras con la música que escuchamos, puedo afirmar que las mías, a pesar de que se puedan haber reordenado con el paso de los años con mucha información adicional, llevan la impronta de horas de rock and roll, de soul, de heavy, de punk, de blues, de reggae, de folk, de funky, de hipismo, de música mod... El rockero que fui sigue vivo en las moléculas que me recuerdan quien fui, aquello de lo que me impregné por propia iniciativa en mi camino hacia la Libertad. Con el paso de los años, ese mismo espíritu me llevó a investigar el poder oculto que crea y manipula movimientos sociales con perversos fines: mantener a la Humanidad esclavizada. Y, un día, siguiendo esa corriente llegué a mi propio tema: el rock and roll.
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 Todas aquellas leyendas de que los rockeros morían jóvenes... los comentarios de aquellas mañanas de sábado en La Bodega cuando intercambiábamos nuestros tesoros, nuestros discos de vinilo y comentábamos: “¡seguro que se los cargaron a todos!”, ¿serían ciertas? Por eso, una vez investigadas todas las ramas de la conspiración, en octubre del año 2014 decidí encarar el último tema que me quedaba por comprender, y colocar así la última pieza del rompecabezas: ¿fue una creación el rock and roll? ¿Se pueden explicar las muertes de tantas y tantas estrellas en lo mejor de sus carreras? Lo que estás a punto de leer es una investigación hasta el fondo del rock and roll, tanto de la autenticidad de sus ideales de libertad como de la posibilidad de que una mano negra lo manipulara. Pero tranquilo; no voy a “tirar el bebé con el agua sucia de la bañera”. En este libro conviven el “Rafapal” conspiranoico del siglo XXI con el “Rafa” rockero de los años 80, que sigue vivo; así pues, es en la relación de ambos que el proyecto ha visto la luz. Uno y otro se equilibran. Antes de comenzar a leer, te tengo que explicar un concepto sin el cual te perderás en la acción y los numerosos datos que vas a conocer. La razón por la cual no lo explico en el libro es porque a estas alturas lo he contado como 40 veces y los lectores más versados se aburrirían con esta explicación. Es el Programa MK Ultra: la perversa utilización de la psicología con el fin de manipular la mente humana, cuya probada existencia se alarga entre principios de los años 50 y mediados de los 70, y cuyo corolario fue el Programa Monarca, que consistió en crear personalidades alternativas por medio del trauma y el uso de símbolos insertos en la memoria colectiva, como los cuentos infantiles y las canciones que pertenecen a este mismo imaginario colectivo. Una de las derivaciones de este programa, como digo comprobado por la publicación de papeles antes secretos, fue el uso de la droga. Puedes encontrar más información sobre el
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 tema en el periódico gratuito El Jaque Mate, y mis libros “Extraterrestres” y “Cómo nos robaron la salud, el dinero, el amor y el tiempo”. De alguna manera, con este libro saldo una “deuda pendiente” con todos esos músicos, mis ídolos, que enaltecieron mi espíritu en mis horas más bajas. Gracias por todo lo que me disteis. Este es un homenaje a todas las horas que he pasado con esta música, desde el centro de mi corazón y mis moléculas.
 
 17
 
 El día en que la música murió La mítica canción de Don McLean definió el 3 de febrero de 1959 como “el día en que la música murió”. Aquel luctuoso día, una de las mayores promesas del recién nacido rock and roll, Buddy Holly, se estrellaba con su avión, junto al primer ídolo latino, Ritchie Valens (creador de “La Bamba”) y Big Bopper, que había conseguido un sonoro éxito con su canción “Chantilly Lace”. Aquellas repentinas muertes causaron tal gran impacto en las nuevas generaciones que dieron lugar al gran éxito del cantante Don McLean “American Pie”. Sin duda, un pedazo de América murió aquel día y, como veremos, en un sentido profético. Tan sólo un año antes, el sello de Memphis “Sun Records” había reunido a los cantantes blancos que popularizarían una música fabricada originariamente por negros, para crear el llamado “rock and roll”, un nuevo concepto creado artificialmente a partir del boogie boogie y el rhythm and blues y que significa literalmente “mecer y rodar en una dirección determinada”. Es importante recalcar el aspecto racial porque el pianista Fats Domino, el extravagante Little Richard y el guitarrista Chuck Berry, todos ellos negros, ya habían inventado el rock and roll
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 antes de que los medios lo popularizaran con ese nombre y mediante artistas blancos. Y es importante porque este fenómeno se irá repitiendo una y otra vez. Los míticos Roy Orbison, Johnny Cash, Jerry Lee Lewis, Carl Perkins y Elvis Aaron Presley lanzarían al mundo el estilo que poco antes había popularizado un tal Bill Haley y sus Cometas con el bien significativo título de “Rock around the clock”; es decir, “sacudirse a todas horas”, en el sentido de que había llegado “el tiempo”. De hecho la letra de la canción que da comienzo al rock and roll parece un auténtico conjuro, pues una de las fórmulas mágicas de los sortilegios es llevar una cuenta numérica. Si vuelves a escuchar este conocidísimo tema, te darás cuenta de que empieza con “un, dos, tres, cuatro, rock a todas horas; cinco, seis, siete, ocho, rock a todas horas; nueve, diez, once, doce en punto, vamos a sacudir el reloj esta noche”, que pone el comienzo en las 12 en punto, es decir, la hora de las brujas. Otra prueba de que había “algo más” en esta compañía es que el logo de la mencionada discográfica con sede en la ciudad de reminiscencia egipcia Memfis, cuyo significado en castellano es “grabaciones del sol”, incluía un gallo dentro de una representación solar, aludiendo al “despertar a un nuevo día”. Unas imágenes muy utilizadas por diferentes sociedades secretas como la propia Golden Dawn (Amanecer Dorado) cuyo más importante gran Maestre fue un tal... Aleister Crowley. Es un hecho irrefutable que con aquellas grabaciones se puso en marcha el mayor movimiento juvenil de la historia, que significaba una transformación radical de los “valores conservadores” y los contraponía a éstos que enarbolaban el “progreso”. Parecía que el Ser Humano iba a crear la sociedad perfecta donde el placer individual sería el primer valor y por eso había que arrasar con todos los anteriores en pro del “progreso” (basado en una supuesta libertad que ya veríamos a donde conduciría). Astrológicamente, el tiempo era propicio, puesto que los planetas comenzaban a situarse en el profético punto del cambio de la era
 
 20
 
 RAFAEL PALACIOS
 
 de Piscis a la de Acuario por lo que los jóvenes de aquel tiempo comenzaron a verse influenciados por ese ansia de libertad cósmica y de ruptura con el hipócrita orden impuesto durante milenios por parte de las religiones que utilizaron a Dios para generar guerras y esclavizar a la Humanidad. Tras la devastadora II Guerra Mundial, había un deseo de Libertad y Paz en el ambiente y esas rápidas canciones de menos de tres minutos ejemplificarían ese deseo. Es importante resaltar la corta duración de las canciones porque constituirá la base de las radiofórmulas donde se popularizarán esos éxitos: las canciones más largas estarán tácitamente “prohibidas”, la razón la deducirás más adelante... Nada más comenzar ese esperanzador movimiento juvenil, recibió el mensaje de que sus “profetas”, los ídolos de este templo, podían morir pronto, muy pronto. Las muertes de Buddy Holly, Ritchie Valens y Big Bopper fueron el primer trauma para la generación del rock and roll que daría lugar en el año 1971 a una de las canciones más celebradas de la historia y que posteriormente estudiaremos en profundidad. Especialmente dolorosa para esa generación ávida de Libertad fue la pérdida de Buddy Holly porque el simpático gafitas apenas había comenzado su carrera y ya apuntaba para uno de los grandes. Un avión que tomaron en una noche fría y que se estrelló poco después, sería la causa —aparente— del siniestro según la versión oficial. Pero una pistola, perteneciente a Buddy Holly y aparecida entre los restos del fuselaje, generó muchas controversias acerca de lo que de verdad sucedió... Origen negro Para analizar la historia del rock and roll tenemos que ir primero a sus orígenes, a la música de los afroamericanos recién “liberados de la esclavitud”: el blues y el jazz. Y hay que trasladarse a aquel momento porque allí es donde nació la música que revolucionaría la sociedad del siglo XX. La primera nació de las tristes y repetitivas melodías de los africanos que trabajaban como auténticos esclavos en las
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 plantaciones de algodón; con ellas se conectaban con sus ancestros del viejo continente y su libertad perdida. Cuando el ferrocarril y la derogación de la esclavitud proclamada por Lincoln hicieron que esos trabajadores agarraran el tren y se marcharan a las primitivas ciudades, el blues comenzó a evolucionar por medio de la guitarra española y los primeros cantantes; en realidad, unos vagabundos callejeros que comenzaron a grabar esas sencillas melodías en los rudimentarios estudios que suministraba ese naciente medio de comunicación llamado “radio”. Uno de los más importantes bluesmen se llamó Robert Johnson, y se hizo famoso porque admitió públicamente haber vendido su alma al diablo para convertirse en el mejor guitarrista de su época. De hecho, no es preciso hacerse muchas preguntas porque incluso compuso un blues al maligno titulado “El diablo y yo” en el que dice exactamente “esta mañana temprano cuando llamaste a mi puerta, yo dije: ‘hola, Satanás, creo que es el momento de irse”. El suceso está tan claro que incluso se sabe exactamente dónde ocurrió su pacto con Satanás: en el cruce entre las carreteras 49 y 61 de Clarksdale. Más tarde conocerás por qué sabemos que se produjo allí precisamente. Cuando esas mismas tristes melodías arribaron a la ciudad mestiza de Nueva Orleans y adquirieron ritmo por medio de la introducción de instrumentos de viento (saxos, trompetas) y la percusión de las primitivas baterías e instrumentos de cocina, como la sartén, comenzó a generarse el estilo “jazz”, que en el idioma callejero significa “exagerar, animar o avivar”. Y eso, avivar al personal, es lo que se hacía con el jazz en sus inicios, pues las primitivas bandas tocaban esa música en los entierros, como una despedida al difunto a la manera africana (alegre), integrándose posteriormente esas bandas en los carnavales “Mardi Grass”, con las evidentes connotaciones sexuales y de fertilidad que ello implica. Los carnavales de Nueva Orleans pasan por ser uno de los más locos del mundo; todavía hoy día las mujeres enseñan los pechos a cambio de collares, reminiscencia de aquellos viejos días de locura. Aunque con el paso del tiempo ambos
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 ritmos se fueron diferenciando y generando nuevos subgéneros, no es exagerado afirmar que el blues y el jazz, en su origen, vendrían a ser el yin y el yang de la música negra: la música triste frente a la música alegre. Uno de los chicos de la calle que a principios del siglo XX aspiró el ritmo generado en esa ciudad donde se concitan las influencias francesas, españolas, africanas, inglesas e indígenas, se llamó Louis Armstrong. Este niño prodigio fue tomado en protección por una familia judía que le proporcionó su primera trompeta y le ayudó a progresar, grabando sus primeros discos y conduciéndole hacia el éxito de las grandes ciudades. En paralelo con el desarrollo de esta música profana, ligada en muchos casos a las fiestas y el exceso, las iglesias protestantes para gente negra estaban desarrollando sus bellos cánticos religiosos, herederos de la tradición africana, conocidos como “gospel” y “espirituales”, caracterizados en un principio por tener una base únicamente vocal. Allí desarrollarían su carrera las primeras grandes estrellas de raza negra que influirían decisivamente en el desarrollo de la música popular, conocida como rock. Al generarse esa primitiva industria discográfica que la radio ayudaría a popularizar, los primeros artistas de jazz con sus respectivas bandas empezaron a ganar reputación dentro del fenómeno de las big bands, muchas de ellas capitaneadas por judíos como George Gershwin, Benny Goodman o Glenn Miller. Aunque es de destacar en todo momento que el origen de esas músicas provenía de las fuentes negras, no es descartable que la rica tradición musical judía ofreciera su aportación a todos estos estilos, pues como veremos, agentes de la sinagoga manejaron a las más grandes estrellas por medio de una nueva profesión que surgiría por aquellas fechas llamada precisamente “mánager”, es decir, “manejador”. De hecho, la primera película sonora de la historia, “El Cantor de Jazz”, es la historia del hijo de un rabino que abandona a su familia en la señalada festividad judía del Purim (donde debía cantar) para triunfar en Broadway en una obra en torno al jazz... ¡en la que se disfraza de negro! Este men-
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 saje en clave puede ser analizado de diferentes maneras, pero la más obvia es que los negros que dieron origen al jazz estaban manipulados por los judíos, como demuestra el hecho de que Louis Armstrong fuera descubierto, apoyado, financiado y dirigido por una familia judía: Karnofsky. En reconocimiento a sus mecenas, Armstrong portó una estrella de David de por vida, lo que demuestra quién le dirigió en la sombra. Un apuesto chico procedente de una de esas iglesias protestantes, llamado Sam Cook, cambiaría su apellido por el de Cooke para convertirse con la canción “You send me” en el héroe de las jóvenes afroamericanas de los años cincuenta, ayudando a popularizar el estilo “soul” (alma) que no era más que el religioso gospel secularizado mediante unas letras en las que se sustituía a Dios por el amor romántico y se añadía a la melodía el ritmo del primer jazz de Nueva Orleans. Si ya desde el principio las orquestas de gospel eran excelentes campos para ligar y conseguir aventuras sexuales (a pesar de que sus componentes oficialmente eran muy religiosos), la catapulta de los emergentes medios de comunicación (radio y sobre todo televisión) convirtió a estas primeras estrellas en auténticos dioses que conseguían que las princesas entraran en estados de shock, con desmayos y chillidos incluidos, y que alcanzarían su paroxismo con los fenómenos de Elvis y Los Beatles. En realidad, el fenómeno de masas conocido como “Elvis Presley” fue una evolución de los personajes cinematográficos de James Dean y Marlon Brando: los chicos malos y salvajes, pero de buen corazón. La asociación de los ídolos con objetos de deseo comenzó en esos años, en paralelo a las estrellas del cine, y completado con el auge de la prensa especializada para jóvenes. Las revistas para jovencitas que triunfaron en Estados Unidos desde los años 50 contribuirían enormemente a la propagación de este fenómeno. Se estaban creando los modernos “dioses”, los ídolos de masas. La televisión, que por esos años iría pasando del blanco y negro al color, sería el elemento asociado a la modernidad y el placer, simbolizado en el rock & roll. Otro joven negro procedente de la iglesia, éste ciego, llamado Raymond Charles, sería fichado e integrado en el sello discográfico
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 Atlantic, embarcándose en una gira con la cantante Ruth Brown que ya había comenzado a mezclar el blues con el ritmo del jazz para crear lo que se conocería como el Rhythm and Blues; el estilo que Ray Charles ayudaría a catapultar a la fama con canciones como I Got a Woman. (Ruth Brown afirma que el acrónimo R&B con el que se conoce el género era en realidad las iniciales de su nombre). En esencia, se trataba de darle alegría, es decir, ritmo, al blues, mezclándolo con las armonías vocales de la música gospel y espiritual que estos músicos habían mamado en las iglesias. El soul y el rhythm and blues fueron en un principio dos etiquetas comerciales que acabaron generando dos géneros musicales diferentees pero, en esencia, al comienzo eran uno sólo. Música. La diferenciación y las etiquetas pretendían crear una identificación de sus “fans” con ese estilo, ayudando a generar un mercado, unas ventas, unas identidades grupales. Todos estos artistas negros llegarían en los años 50 y 60 a los diferentes países de habla inglesa, principalmente Reino Unido e Irlanda, generando su propia avalancha de música rhythm and blues que volvería como en un efecto boomerang a Estados Unidos a mediados de los años sesenta por medio de esos chicos que se formaron escuchando esa música (e imitándola). El eterno retorno: en el flamenco ocurrió lo mismo con los llamados “palos de ida y vuelta” que los españoles llevaron a América y posteriormente volvieron a España “americanizados”, es decir, con el sabor del que se impregnaron en aquellas tierras. Los tangos son un buen ejemplo de ello. El joven Sam Cooke se convertiría en una de las primeras estrellas mediáticas ayudado por su mánager, el judío Allen Klein, rompiendo las barreras raciales existentes en la época y cosechando una gran cantidad de éxitos dentro de esa canción romántica que devendría en el estilo “pop” y comenzando la era de las fans; la de los artistas que aprovechaban el tirón mediático para llevar una vida sexual más que ajetreada. Cooke fue un renombrado mujeriego y, de hecho, hay una historia no confirmada en el sentido de que la jovencísima hija del predi-
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 cador Clarence LaVaughn Franklin, con quien solía compartir tertulias, fue una de sus conquistas, a la que le habría hecho un hijo cuando sólo tenía 15 años de edad. Esa niña se convertiría con el paso de los años en la reina del soul: su nombre, Aretha Franklin. El dato que da credibilidad a esta teoría es que su hijo Edward no tiene padre conocido, al igual que el anterior, concebido cuando Aretha tan sólo tenía 13 años de edad. Una de las muchas repercusiones del arte de esos mismos artistas negros que ayudaron a recuperar el orgullo de la identidad de los esclavizados fue el emerger de la lucha por los derechos civiles, con el reverendo Martin Luther King a la cabeza, y de héroes como el boxeador Cassius Clay, que era un devoto admirador del propio Cooke. Existe una grabación de uno de los combates de Clay en el que, nada más noquear a su rival salta del ring como un poseso para abrazar a su ídolo, Sam Cooke. Los líderes de la comunidad negra se reunían, como hemos visto en el caso de Cooke y el reverendo LaVaughn, plenamente conscientes de que el tirón popular de las estrellas del cine y sobre todo de la música, podía tener un efecto galvanizador de los esperados cambios en la sociedad. La eterna lucha por la Libertad. Es muy importante que recuerdes esto porque es vital para entender el resto de esta historia. El emotivo discurso de Martin Luther King sobre su sueño de libertad hizo que el romántico y mujeriego Sam Cooke decidiera dar un vuelco a su hasta entonces romántica carrera y escribiera la mejor canción de su vida, “A change is gonna come”, grabada en enero de 1964 y publicada el 24 de diciembre del mismo año. Una de las más bellas celebraciones de la libertad que se hayan cantado, que todavía hoy sobrecoge por su actualidad y sentido profético. Catorce días antes de su publicación, Sam Cooke se llevó a un motel a una prostituta china que había conocido semanas antes en otra pensión, discutieron y, según se pudo saber en el juicio, la dueña del hotel acabó disparándole en repetidas ocasiones, considerándose su muerte “legítima defensa”. Una historia que deja muchos interrogantes porque no
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 se entiende que un hombre tan rico y con tantas posibilidades amorosas fuera a arriesgarse marchándose a un sórdido hotel y embarcarse en una discusión por dinero con una prostituta de... mala muerte. Tanto las declaraciones de la “homicida” como las de la prostituta estuvieron plagadas de contradicciones y, por ejemplo, el único balazo que le mató está considerado, por su precisión, obra de un “profesional”. La mencionada prostituta, Lisa Boyer, acabó matando a un hombre 15 años después y terminó, esta vez sí, en la cárcel. Más datos a considerar. La cantante Etta James, que vio el féretro del cantante, asegura que su cara estaba desfigurada por los golpes, señal de que le habían propinado una paliza. Curiosamente, en los días previos a su asesinato, Cooke estaba en trámites de divorciarse y nada más fallecer, su viuda vendería los derechos de sus canciones al mánager judío, Allen Klein... que acabaría siéndolo, también, de Los Beatles y Los Rolling Stones, completando un excelente negocio. “A Change is Gonna Come” se convirtió así en un éxito póstumo. Sam Cooke había muerto en lo más alto de su carrera cuando se adivinaba un cambio en la orientación de sus canciones. Sobrecoge la explícita referencia a la muerte en esta canción póstuma. ¿Sabía que le querían matar? A change is gonna come Yo nací al lado del río en un pequeño cobertizo y al igual que hace el río he estado corriendo desde entonces Ha sido un largo, largo tiempo en llegar, pero yo sé que un cambio va a llegar ¡Ay, sí, va a llegar! Ha sido muy duro vivir pero tengo miedo de morir porque yo no sé qué hay algo más allá del cielo Ha tardado mucho tiempo en llegar, largo tiempo esperando, pero yo sé que un cambio está por venir Sí, va a llegar
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 Su testigo como rey del soul fue recogido por otro negro sureño salido del coro de una iglesia, de nombre Otis Redding, que mezcló la calidad para las baladas de Sam Cooke con el poderío interpretativo de Little Richard para el rock and roll más racial, creando un estilo plenamente identificativo de un soul más mezclado con el jazz, que por entonces ya había evolucionado de la mano de artistas inspirados por el opio como Dizzy Gillespie, Charlie Parker, John Coltrane y Miles Davis, al estilo “bebop”, que a su vez también influiría sobremanera en la literatura de la generación beat (vagabundos, bohemios), antecedente a su vez de los hippies. Muchos de esos artistas que llevaron el estilo de Louis Armstrong hasta cotas de virtuosismo intelectual se engancharon a la heroína; lo que es más desconocido es cómo se engancharon a esa droga. El investigador John Rappoport relató en sus libros sobre la “Mátrix” que gente como Chet Atkins, Sonny Rollins, Sammy Davis Jr, el escritor William Burroughs o el propio Ray Charles acudieron durante los años 50 a rehabilitarse de sus adicciones a una clínica en Lexington, Kentucky, donde trabajaba un psiquiatra involucrado en el Proyecto MK Ultra, llamado Harris Isbel. Creyendo que iban a rehabilitarse, se les ofrecían otras drogas para superar su adicción, comenzando por el LSD y la propia heroína, de resultas de lo cual, muchos acabaron enganchados a ellas, particularmente, la segunda. De manera que se puede afirmar que el estilo de jazz “cool” o “bebop” fue el resultado de este programa, y que las visiones que afloraron de estas experiencias influyeron decisivamente en el devenir de la música jazz. Es bastante probable que, con el paso de los años, se compruebe que muchas otras estrellas de esa época pasaron por similares clínicas, tan parecidas a las que hoy día utilizan las estrellas de Hollywood y la industria musical y de donde salen... con comportamientos sumamente extraños. Otra de las “pioneras” en la adicción a la heroína fue una de las figuras más señeras del jazz cantado, Billie Holliday, hija de madre soltera y prostituta, con la que trabajó en el mismo rol sexual cuando se mudó a Nueva York y tan sólo era una
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 niña. La triste voz de Billie desgranando sus melodramáticas historias de amor (que eran la búsqueda del padre perdido y que le condujeron a buscar hombres que la maltrataban) quedó para la historia como el “blues” (tristeza) por antonomasia. Aunque cantando de manera más airada, la tristeza y el desamor se convertirán en el gran tema de los estilos que vendrían después, influidos también por otra niña de la calle, ésta francesa, de nombre Edith Piaf. Las vidas de Billie y Edith fueron asombrosamente parecidas, pues no sólo procedían del mismo origen sino que fueron “descubiertas” por sendos productores cuando cantaban en locales relacionados con el ambiente del hampa. Billie murió de manera muy sospechosa pues la prensa organizó una auténtica cruzada en su contra fundamentada en su consumo de heroína, que evitó que pudiera volver a cantar durante 12 años... cuando estaba remontando su carrera después de superar el alcoholismo. En teoría murió de una cirrosis hepática, enfermedad asociada al alcohol; en la realidad, fue la misma prensa que la aupó desde el mundo de la marginalidad la que la defenestró posteriormente y acabó reenviándola al mundo de la marginación. Como si ya la hubieran utilizado suficientemente. Como si ya hubiera hecho su trabajo. La antecesora más renombrada de Billie, Bessie Smith, cantó también a caballo entre el blues y el jazz, prueba de que ambos “estilos” no son más que etiquetas comerciales para una música que, en principio, no se diferenciaba más que en un ritmo más o menos pausado. Fueron los relaciones públicas los que las etiquetaron, un fenómeno que, como veremos, es la quintaesencia de esta historia. Como decía páginas atrás, el masculino estilo de Otis Redding se convirtió en un fenómeno para las jóvenes, reemplazando al malogrado Sam Cooke y consiguiendo traspasar las barreras de la música negra en unos pocos años de actividad musical para conectar con el público blanco, llegando a tocar en el concierto de Monterrey, donde apabulló con su estilo apasionado.
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 Su trepidante carrera emerge en el año 1964 con algunas versiones, llegando a lo máximo con la canción “Sentado en el muelle de la bahía”, inspirada por el Sargento Peppers de los Beatles, en la que se aventuraba su posterior desarrollo como artista. Escrita en agosto del año 1967 y grabada en diciembre de ese mismo año, al igual que su maestro Sam Cooke, tampoco pudo llegar a verla publicada porque el avión en el que viajaba el 9 de diciembre de ese mismo año se estrellaba al poco de haber despegado cuando iba camino... de California. La maldición continuaba. Hay quien dice que la letra de la canción fue premonitoria porque en ella afirma “no puedo hacer lo que mucha gente me dice que haga, yo sólo quiero estar tranquilo en el muelle de la Bahía de San Francisco”. ¿Qué era lo que “querían que hiciera” y él no podía hacer? ¿Alguien le quería parar los pies? Te sorprenderá conocer que el guitarrista de Otis, Steve Cropper, recibió una llamada de su compañía discográfica el día en que se estrelló el avión en el que viajaba su admirado amigo, urgiéndole a terminar la canción “Sentado en el muelle de la bahía” ¡sin que todavía se hubiera encontrado el cuerpo del cantante! ¿Querían sus propios productores la muerte del ídolo? La música religiosa y profana de los negros se hizo masiva gracias al fenómeno del soul y el rhythm and blues, estilos en los que emergió poderosamente la factoría Motown, a las órdenes de un oscuro personaje llamado Barry Gordy. Gordy crearía una auténtica factoría de hacer canciones en la ciudad del automóvil, Detroit (de ahí el nombre, contracción de “motor” y “town”, ciudad), gracias a la contratación de unos fantásticos músicos de sesión, compositores y unas chicas que compondrían el romántico estilo de los grupos de los años 60. De esa factoría saldrían grupos de chicas como Las Supremes de Diana Ross o Martha & The Vandellas, pero también Los Jackson Five de Michael Jackson, Los Temptations, Los Miracles y muchos otros, cuyas canciones crearían el caldo de cultivo del verano del amor y la explosión hippie de finales de los sesenta, así como
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 el optimismo en el consumo de esos años de expansión económica: la música animaría a la alegría a la hora de gastar.... En realidad, se estaba reproduciendo en el inconsciente colectivo la época de la conquista del oro y la de ese “Mítico Oeste” que era la repetición de la Tierra Prometida de las Sagradas Escrituras. El Paraíso. Las románticas canciones de Las Ronnettes de Phil Spector, Las Shirelles, Las Shangrilas y tantos otros grupos de chicas serían recordadas como la era dorada de la música popular, influyendo desde entonces no sólo en el devenir posterior de la música sino en el ánimo de una generación, que tomaría California como referente y epicentro y que llegaron al reclamo de canciones como “Si vas a San Francisco no te olvides de llevar flores en el pelo” o “California dreaming”, ambas compuestas por el líder del grupo The Mamas and the Papas, John Phillips. Como digo, parte del secreto de La Motown fue contar con un equipo fabuloso de músicos que abarcaban todos los procesos de la producción de una canción, pero no sólo eso. Si en esos estudios se gestaron decenas de éxitos musicales fue porque contaban con unas mesas de mezclas con más pistas que sus competidores de la época y un efecto llamado “reverb” que, multiplicado, generaba el componente esencial de esas grabaciones: la excitación. El “compresor excitante” fue usado por primera vez por Lawrence Horn en la Motown en 1963 y se convertiría en elemento casi obligatorio de la música funky y disco de los años 70. Es lo que animaba (y anima) a la gente a bailar, vaya. Al lado de esas bellísimas canciones que han quedado para la historia como la banda sonora de la vida feliz, la inocencia y el amor, hay una historia más oscura que es preciso revelar. Las bellas cantantes negras que se convirtieron en iconos y modelos de una generación habían comenzado sus carreras cuando apenas tenían 15 años; es el caso de Florence Ballard, Mary Wilson y Diana Ross, componentes de The Supremes. Antes de Gordy, Las Supremes tenían un “agente” llamado Milton Jenkins que también había descubierto al grupo vocal masculino Los Temptations. En un principio fueron contrata-
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 das como chicas del coro de otro grupo de Jenkins llamado “The Primes”, de ahí que tomaran el nombre de The Primettes. Berry Gordy conoció a Milton Jenkins en un bareto-prostíbulo llamado Flame Show donde se encontraban las putas y los chulos y fue él quien le “vendió” el contrato de Las Primettes. Eran tan amigos que mientras tuvieron éxito, la Motown siguió pagándole un cheque a Milton, lo que genera muchas interrogantes sobre el verdadero sentido del contrato. Mary Wilson relata en “Mi vida como una Supreme”, que “la chica de Milton nos enseñó como nos teníamos que vestir, de manera sexy pero a la vez inocente”. Como Primettes, aprendieron cómo actuar en un escenario... y fuera de él, como veremos. Las canciones de La Motown están repletas de una jerga empleada en el mundo del hampa que una vez descodificada alumbra una realidad muy diferente a la que uno se podía imaginar. El chulo se refiere a sí mismo como un “jugador” y llama a su profesión el “juego”; su profesión es la prostitución. El término “Mack Pimp” es como se conoce al jefe de los chulos; “Martha y las Vandellas” tienen una canción llamada “Jimmy Mack”, en la cual “Jimmy” es una velada referencia sexual y también es como se le llama al cliente de la prostitución. Como reconoció la propia Martha, su significado real es “una canción sobre una chica que no quiere que su chulo se la entregue a otro”. Según confesó Martha Reeves, “Jimmy Mack es el origen del término rapero ‘Mack Daddy’ donde ‘Daddy’ (Papito) es la manera como la prostituta denomina a su chulo”. (Recuerda cuántas canciones del R&B de negritas utilizan esa palabra). La ex mujer de Gordy, Raymona, afirmó en su autobiografía que una vez que le inquirió a dónde iba cuando llegaba tarde a casa, éste le acabó confesando; “tengo una cuantas chicas”. Entonces es cuando se dio cuenta de que su marido era un proxeneta porque “me decía que no le gustaba hacer trabajar a sus chicas en la calle pero tenía que cuidar de su negocio”. Diana Ross dijo en otra ocasión sobre Gordy: “no era su novia porque nunca me llamó así; Berry era muy mujeriego,
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 siempre tenía un montón de chicas a su alrededor”. Y más: “le recuerdo diciéndome que ninguna de sus artistas se enamoraran de otro hombre (excepto de él) y mucho menos que se casaran, porque ello arruinaría sus carreras”. Como demostré en La Historia Secreta de Hollywood, las actrices Greta Garbo y Marlene Dietrich son otros ejemplos de estrellas que nunca se casaron ni disfrutaron de una larga relación porque sus mánagers/controladores se lo prohibieron. Eran sus esclavas. Literalmente. Gordy afirmó en una entrevista que se sentía más cómodo con Martha Reeves que con Diana Ross y que se sentía muy cercano a ella. Martha reveló la significativa letra de una canción: “le decía ‘ven y toma de nuestros recuerdos’; lo hacía por Gordy, por todo lo que había habido entre nosotros”. Betty Lavett, que también fue cantante de la Motown, afirmó en otra ocasión: “Si eres una cantante de R&B, o te casas con un chulo o con un fan. Es difícil hacer algo si no es con ellos. Los traficantes son los mismos fans que un día te traen un ramo de flores y otro día, la droga. Los ‘Pretty Rick’ o ‘Fast Eddie’ son chulos o traficantes, son los que nos conseguían a Martha, a Diana, a Florence o a mí. Yo solía ir con ellos, igual que Martha, por todo el país, porque ellos eran una pandilla de la noche que conocían a todo el mundo a lo largo del país”. Betty se está refiriendo a “Pretty Rick” el dueño de Uptight Records, otra compañía de Detroit subsidiaria de la Motown, y que según Lavette eran los “chicos de los recados” de Gordy. “Pretty Rick y Fast Eddie eran chulos y traficantes de drogas pero nadie sabía que eran los chicos de los recados de Gordy”. Como iremos viendo a lo largo del relato, las canciones están llenas de frases que nadie entiende. La explicación habitual es que el artista es “así”; es decir, que no tiene por qué explicar o justificar lo que dice porque, simplemente, es un artista. La realidad es que esas frases que nadie entiende en realidad pertenecen a un lenguaje codificado que tiene unas intenciones ocultas. En lo referido a la Motown, ese lenguaje ha sido parcialmente descodificado.
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 Cuando hace la calle, la prostituta se refiera a ello en inglés como “the track” o “the blade”, en español, “el truco”. Cada vez que utilizan esa palabra, se refieren, en clave, a la prostitución, que es lo que hacen este tipo de cantantes femeninas en escena. En su código, a este proceso se le llama “jump”, es decir, saltar. Por ejemplo, en la película Sparkle hay una canción que se llama así “Jump”, donde “Jump” es tener contacto sexual. Un “truco” (en inglés trick) es un trato entre una prostituta y su cliente. Martha Reeves admite en su biografía que fue usada para tratos. Dice abiertamente que fue acusada de tratos, de ofrecerse para tratos y admite que aprendió mucho sobre el ‘juego’” (Lo que los chulos llaman “la profesión”). Martha Reeves también confesó lo siguiente: “durante las giras por todo el país, los tíos trataban de tener relaciones sexuales con nosotras, y pasaban de una habitación a otra intentándolo con cada miembro de cada grupo. Tú sólo tenías que asegurarte de que todo estaba OK: Igual que había jet lag, había groupies por allí”. En el argot de la prostitución, la palabra “groupie” es una forma callejera de llamar a una ramera... Gordy se llamó a sí mismo “El rey proxeneta” (The King Pimp) cuando se mudó al Boulevard Sunset de Los Angeles en los 70, que era una zona de prostitución. Martha Reeves admitió haber hecho la calle, y no sólo eso; también reconoció que dos hombres abusaron de ella en una de esas operaciones. Las violaciones son algo habitual en el mundo de la prostitución. Podemos encontrar muchas similitudes entre la factoría Motown con el caso de las míticas Ronettes; las del fenomenal éxito “Be my baby”. Su nombre procede del de la líder del combo, Ronnie Spector, mujer del productor Phil Spector, y su evidente controlador, que le pegaba palizas, y ¡le obligaba a ver Ciudadano Kane para recordarle quién la había creado y que no podría ser nada sin él! Como ella misma reveló, en una ocasión Phil le enseño un ataúd de oro con la tapa de cristal “que sería su destino si alguna vez le dejaba”. Durante su reclusión a finales de los sesenta, la mantenía encerrada en su mansión, y a
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 oscuras, para evitar que escapase. Hasta que un día lo hizo y no volvió más. ¿Que cuál fue el secreto de Phil Spector? El secreto musical de este mago de la producción fue la creación de un “muro de sonido” a base de repetir las frases musicales dentro del estudio de grabación, de manera que quedaban resaltadas y así las canciones ganaban en vistosidad, en ampulosidad. El sonido de Phil Spector crearía estilo, y artistas como Los Ramones o Bruce Springsteen reconocerían su influencia sobre ellos. Por cierto, que en su biografía Johnny Ramone contó que cuando grababan el disco “The End of the Century”, ¡Phil Spector le llegó a amenazar con una pistola! El carácter violento de Phil Spector ha sido la causa de que cuando escribo estas líneas se halle entre rejas: en mayo de 2009 fue condenado a un mínimo de 19 años de prisión por el asesinato, seis años antes, de la actriz Lana Clarkson. El cuadro familiar se completa con el dato de que su padre se suicidó, su hermana pasó tiempo en instituciones de salud mental y el propio Spector ha sufrido episodios de depresión grave. Poco antes de que Clarkson fuera tiroteada, Spector confesó al periodista británico Mick Brown en una entrevista exclusiva que tenía personalidad bipolar y que había “demonios que luchan dentro de mí.” Al estudiar el éxito de Ike y Tina Turner nuevamente nos encontramos con otro caso calcado al de Ronnie y Phil Spector. El ya afamado cantante de R&B de los 50s Ike Turner descubrió a una niña llamada Ana que visitaba los antros donde tocaba y la acabó adoptando como vocalista de su banda después de cambiarle el nombre por el de Tina... porque le recordaba al personaje de “Sheena, reina de la selva”. De hecho, la hacía vestirse como ella, de donde nació el personaje de la volcánica Tina Turner que ha quedado para la posteridad. La realidad es que Anita quedó hipnotizada por el talento de Ike y pasó a convertirse en su esclava a través del “álter ego” que había creado y que le había conducido al éxito. Ike Turner era su controlador y ella su esclava. Tina tardó décadas en liberarse de su opresor, entre otras cosas porque su éxito estaba ligado a él: y eso significaba
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 mucho dinero... Pero fue el personaje creado por Ike Turner, la volcánica “Sheena, reina de la selva” el que la hizo famosa y del que ha vivido, sin duda. La era “feliz” de los Estados Unidos, con el desarrollo de la cultura del automóvil y la sociedad de consumo, está intrínsecamente unida a esas fantásticas canciones de grupos como Los Temptations, que formarían una auténtica factoría a lo largo de varias décadas en las que inmortalizarían éxitos como “Papa fue un rolling stone”. El arquetipo del rockero como la nueva encarnación del cuento del sapo al que la princesa ha de convertir en un buen padre (príncipe) ya estaba creado a través de ese cruce de James Dean y Marlon Brando que fue Elvis. Pero el arquetipo iba a dar más de sí: una nueva variante sería el poeta maldito, vagabundo hijo de la calle.
 
 La creación de “Bob Dylan” A mediados de los años 50, un jovencito judío de nombre Robert Zimmerman contempla el nacimiento del rock and roll desde su pueblo de Minnesota, extasiado con el pianista Little Richard, al que intenta imitar, aprendiendo a tocar la guitarra. Más tarde, comienza a sentirse identificado con los cantautores del llamado “folk americano”; la música de denuncia sobre la opresión social de figuras como Woody Guthrie o Pete Seeger y que significaba la “voz del pueblo” norteamericano, al margen de las estaciones de radio comerciales: un equivalente al hip hop pasados los años. En esas que llega a su pueblo un rabino que se instala ¡encima de un café donde suele tocar! y desarrolla una relación con este miembro de la comunidad judía inexplorada hasta la fecha pero cuyo influjo podemos entender por la sucesión de repentinos acontecimientos que concurren a continuación. Quizás sea importante recalcar que el padre de Zimerman era el líder de la logia judía Bi’nai brit de la localidad... Un día de 1961, el joven Zimmerman decide mudarse a Nueva York para conocer a su ídolo Guthrie, que permanece en
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 el hospital por culpa de una enfermedad degenerativa y psiquiátrica. Su obsesión: reemplazar al mito y convertirse en el líder de esa corriente folk. Allí es cuando decide cambiarse el nombre por el de Bob Dylan, para ocultar su origen judío, y al tiempo se construye una leyenda a base de invenciones como que había viajado haciendo autoestop por todo el país, que había conocido a tal bluesman, que había aprendido con no sé quien... El mito del poeta maldito, vaya, que se completa adoptando el nombre del mítico escritor Dylan Thomas que, por cierto, murió en Nueva York en 1953 de la misma forma que muchos mitos del rock: de causas desconocidas... Finalmente, para terminar de generar su falsa personalidad, acaba componiendo una canción en honor de Woody Guthrie, cuya aprobación por parte del ídolo del folk le hace ganarse el respeto de la escena folk neoyorquina de aquel entonces. Por su importancia, me veo en la obligación de repetir que tan sólo habían pasado unos meses desde su llegada a Nueva York. Bob Dylan tiene únicamente 20 años en este momento y su conocimiento de la vida es el de un joven de clase media que en ningún momento ha tenido ninguna necesidad, ni mucho menos, una conciencia social. Es un chico de clase media... judía, cuya primera canción “Talking Nava Nagilah blues” está considerada por la propia comunidad hebrea como perteneciente a su tradición religiosa. Los que le vieron tocando en aquella época destacan, eso sí, su capacidad interpretativa para repetir las canciones de los grandes del género, “¡al estilo de un Charles Chaplin!”, y cómo se creó su personaje, un personaje convincente, pero un personaje ficticio al fin y al cabo. Ocho meses después de empezar a tocar en el Village neoyorquino, le ficha la CBS y un mánager, judío, llamado Albert Grossman, pasa a llevar sus asuntos. Los comentarios de la gente que le conocía en aquella época y que aparecen reflejados en un documental sobre su vida que puedes ver en Youtube fueron en aquel tiempo de inaudita sorpresa. ¡Había gente que llevaba años tocando y llega un
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 chaval de 20 años sin experiencia y le contrata una gran discográfica!! Estamos en 1962 y Dylan solamente había escrito dos canciones. Repito: dos canciones, y una de ellas, como queda dicho, un himno judío. Al año siguiente, lanza el disco The Freewheelin Bob Dylan que contiene canciones imitando a sus ídolos Pete Seeger y Woody Guthrie y el que se convertiría en uno de sus grandes éxitos: “Blowing in the wind”. Una bella canción sobre la imposibilidad de que los problemas humanos se resuelvan, con la que logrará ser invitado a un festival sobre Derechos Civiles que le lanzará a la fama, como icono de ese movimiento, junto a Joan Baez, con la que encarnará una pareja fundamental en la historia de la música. El arquetipo de la pareja idealista: sin duda que el comienzo del hippismo. Si escuchas la canción con una mínima atención te darás cuenta de que la estructura y melodía de “Blowing in the wind” es la de un salmo religioso: de hecho, en los años 70 las iglesias españolas adaptaron esta melodía judía, paradojas de la vida, a una canción de misa. ¡Como el gospel, la melodía volvía a sus orígenes! Tenemos a dos mocosos que evidentemente desconocen las truculentas intrigas del Poder, convertidos en improbables representantes de una generación, ¡con apenas 20 años! Sin duda alguna que el hacerse novio de Báez, que ya era una figura reconocida por aquella época, le sirvió a Dylan para auparse al tren de la fama, lo que hace dudar de la credibilidad en sí de la propia pareja, tan parecida a los matrimonios por interés del mundo de Hollywood. Sobre la figura de Joan Báez, hay un dato sumamente importante que mucha gente desconoce: su padre fue jefe de operaciones del Instituto Cornell, un centro de investigación de primera fila donde se gestó el Proyecto MK Ultra... En 1975, Báez escribiría una canción llamada “El 33 de agosto” que parece una velada alusión a la membresía en la masonería de su padre. (Ese número es el más alto rango en esa logia). En el álbum de Dylan “The Times they are a changing” aparece la canción “Con dios de nuestro lado” que es una evi-
 
 38
 
 RAFAEL PALACIOS
 
 dente referencia al poder sionista, en la que por primera vez se lanza la leyenda urbana de los 6 millones de judíos muertos durante la Segunda Guerra Mundial: ¡estamos en 1963 y el rumor se acababa de lanzar el año anterior! (Antes de los años 60 nadie hablaba del supuesto holocausto judío). El fenómeno Dylan ya estaba creado y se había hecho grande como el cínico libertario que lanza proféticos mensajes al futuro como en la canción “Los tiempos están cambiando” (1963). Interpretada tradicionalmente como un grito de libertad, si uno lee su letra con un mínimo de objetividad, y con los años que han pasado, el tono es más bien el de una amenaza: “es mejor que empecéis a nadar u os hundiréis como una piedra porque los tiempos están cambiando... Vamos, senadores y congresistas, escuchad la llamada. No os quedéis en la puerta, no bloqueéis el paso porque el que saldrá herido será el que se ha quedado atrás. Fuera hay una batalla y es brutal: pronto sacudirá vuestras ventanas y hará temblar vuestras paredes”. La referencia al conflicto generacional que se iba a desencadenar en los años siguientes es clara: “vamos, madres y padres de todo el mundo: no critiquéis lo que no podéis entender. Vuestros hijos e hijas están más allá de vuestro control. Vuestro viejo camino envejece rápidamente. Por favor, salid del nuevo”. Y seguidamente, lo dice claramente: “la línea está trazada. El hechizo lanzado”. Esta canción fue publicada el 23 de octubre de 1963 dentro del álbum del mismo nombre. Exactamente un mes después moría asesinado por una conspiración sionista el presidente Kennedy. Gracias al apoyo de los medios de comunicación, Dylan se irá autogenerando el papel de referente social lanzando canciones acompasadas con las noticias sociales más relumbrantes que le ayudarán a granjearse esa distinción como “referente social”. Así, compone “Only a pawn in their game” (“Sólo somos peones en su juego”) sobre el asesinato del activista negro Medgard Evers; cuando me enteré de que fue asesinado el mismo día en que John Kennedy y de la misma forma (tiroteado desde atrás mientras conducía su coche) me quedé absolutamente anonada-
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 do, no podía creer en tanta casualidad. Pero es que meses después, el propio Dylan publica la canción “The Lonesome Death of Hattie Hollis Brown” sobre la muerte de una negra a manos de un blanco de alta sociedad. Realmente es muy extraño: primero, que se sucedan esos asesinatos en las mismas fechas que el del querido presidente del gobierno; y segundo, que Dylan dedique sus canciones a ellos, en lugar de dedicar alguna ¡al propio presidente del país! Parece como si esos asesinatos quisieran desviar la atención y generar una batalla entre blancos y negros para que la gente no asumiera el golpe de estado que se había producido: y Dylan ejerció el papel de distracción de la opinión pública. Convertido, gracias a los medios de comunicación en una suerte de inaudito “niñato líder social”, durante esos mismos años 1963 y 64, de pronto dejó entrever que el papel de líder social no le correspondía y reconoció que no se sentía cómodo con él, con declaraciones que dan muchísimo que pensar como cuando contestó, borracho, acerca del asesinato de Kennedy: “todos llevamos un Lee Harvey Oswald en nuestro interior”. ¿Alguien me puede explicar qué quiso decir? ¿Acaso estaba insinuando que él formaba parte del grupo conspirador que asesinó al presidente un año antes? En 1965, Dylan decidió dar un giro a su carrera hacia la poesía de Rimbaud y Allen Ginsberg, un poeta judío de la generación beat, famoso por haber alumbrado la primera organización a favor de la pederastia. Sin duda que influido por Ginsberg, Dylan comenzó a inspirarse con la marihuana, produciendo “Mr. Tambourine Man” que es una canción dedicada a su “camello” y de hecho se cuenta que fue el propio Dylan quien introdujo a los Beatles en el consumo de hierba, que a su vez generó su salto creativo de los discos Revolver y Rubber Soul, LPs que significaron el comienzo de su etapa psicodélica. El festival de Newport de 1965 marcó un antes y un después en la carrera del supuesto poeta folkie porque fue allí cuando Dylan comenzó a tocar electrificado, lo que su público del folk consideró una ·traición· pues el año anterior le habían presentado como el nue-
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 vo héroe de ese género. Fue como si se hubiera acercado a esta escena para ganar notoriedad, cancelando el concierto después de tocar únicamente tres temas debido a los abucheos. Durante años no entendí a esos puristas que se negaban a que su héroe evolucionara pero después de ver el citado reportaje, lo entendí: le llamaron “traidor” porque Zimmerman se ganó su reputación creándose el personaje de nómada folkie Bob Dylan: ¿qué pasó? ¡que cuando alcanza el éxito, reniega de él! Por eso su público lo tildó de traidor. Esa es la inapelable explicación. Pero sin duda el más extraño de los sucesos en torno a la vida de Bob Dylan es el supuesto accidente de moto que sufrió en julio de 1966, cuando estaba en la cresta de la ola, tras publicar ¡en sólo 14 meses! los que son considerados sus tres mejores álbumes (Blonde on Blonde, Highway 61 Revisited y Bringing it Back all Home) muy posiblemente gracias a la ayuda de las anfetaminas. En esos discos encontramos otros himnos judíos con claras referencias bíblicas como la propia “Highway 61 revisited”, una curiosísima canción que más parece un aviso para el propio Zimmerman, pues comienza con el mítico suceso de cuando Yahvé pidió al patriarca Abraham que sacrificara a su hijo Isaac, padre de la nación judía, y continúa con una serie de veladas amenazas que terminan con ¡la siguiente guerra mundial! La solución siempre es la misma: volver a la Autopista 61, que es la de su patria chica, Minnesota, pero con una referencia clave “su promotor le dice que ponga algunas gradas al sol”. Esta canción apareció apenas unos meses antes del accidente que llevó a Dylan a un extrañísimo parón de 7 años. La versión del propio Dylan sobre el accidente (como hemos visto, un incorregible mentiroso) fue que recogió la moto de casa de su mánager, Grossman, para llevarla a arreglar y en todo momento era seguido por su mujer, Sara, al volante del coche, hasta que algo le cegó y se acabó estrellando. El asunto es que ni le recogió una ambulancia ni fue llevado al hospital más cercano sino que su mujer le llevó, por carreteras comarcales, a un médico particular que vivía a una hora de allí.
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 ¿Que por qué destaco todo esto? Porque gracias a este misterioso accidente, Bob Dylan, el héroe de la generación hippie, el que había alumbrado este movimiento supuestamente revolucionario, se quitó de la circulación hasta el año 1974, en el que volvió a tocar en directo, si exceptuamos el concierto en ayuda a Bangladesh, organizado por su amigo George Harrison. En todos esos años se encerró en el estudio, grabando con su banda de rock, The Band. ¿Alguien lo entiende? ¿Alguien ha reparado en lo sospechosísimo que es que el icono del rock desapareciera de la circulación justo en los años 66-67-68 y 69 en los que se desencadenaron los grandes acontecimientos para esa generación que él había catalizado sin ningún lugar a dudas? ¿Quieres saber a dónde se fue a vivir en esos años el señor Zimmerman, más conocido como Bob Bylan? A un pueblito a las afueras de Nueva York. ¿Conoces el nombre de ese pueblito? Woodstock... Unas líneas atrás, te contaba que en la canción “Regreso a la carretera 61”, que es una especie de maldición judía, en la que Dylan se exhorta a sí mismo a “volver a su origen”, es decir, retirarse de la fama, cantaba que “su promotor le dijo que pusiera algunas gradas al sol”, y resulta que el festival de Woodstock fue creado, supuestamente, por 4 judíos en una finca al lado de donde Dylan se reponía de este accidente fantasma... Con todo esto que os he contado, os recomiendo que leáis la letra de la canción “Like a Rolling Stone” que Dylan publicó en 1965, es decir, un año antes de su “desaparición”, ya plenamente electrificado y, de hecho, sonando como los Rolling Stones (que versionarían ese tema). En ella, Dylan aparentemente habla de una chica que se vuelve vagabunda y se convierte en una “completa desconocida”. Fíjate en estos versos de la mitad de la canción: “You say you never compromise/ With the mystery tramp, but now you realize/ He’s not selling any alibis/ As you stare into the vacuum of his eyes/ And say do you want to make a deal?”
 
 42
 
 RAFAEL PALACIOS
 
 En español: “Te dice que nunca te comprometes/ con el aire de vagabundo misterioso/ pero ahora te das cuenta de que él no te vende ninguna coartada/ mientras le miras en el vacío de sus ojos y te dice: ‘¿quieres que hagamos un pacto?’”. Parece claro que, bajo la fachada de esa chica vagabunda, Dylan está hablando de sí mismo, de su falta de compromiso, de que “ahora” (en 1965) ya no tenía ninguna coartada y que iba a pasar a ser una persona anónima, un desconocido. Sobre el pacto, ya hablaremos más adelante... Lo de volverse un “rolling stone” también tiene su miga porque en ese año 1965 los Rolling Stones se volvieron Bob Dylan; es decir, alcanzaron el éxito con “Satisfaction”. Así pues, la canción se puede interpretar como un traspaso de poder. Si te fijas en las fotos de Los Rolling del año 1965 te darás cuenta de que Keith Richards llevaba el pelo “Beatle” pero al año siguiente, 1966, ¡ya lo lleva como Bob Dylan! ¡Qué raro, verdad?
 
 El nacimiento de los Beatles La creación de un sentimiento generacional en una época de bonanza económica, unida a la popularización de la televisión, la radio en plena expansión y el nuevo fenómeno de las revistas juveniles, estaban generando un nuevo concepto de espectro humano, a caballo entre la niñez y la época adulta llamada “adolescencia”, una palabra inventada a finales de los años cuarenta en los Estados Unidos y que sería fundamental en el emerger de este fenómeno identificatorio conocido como rock and roll. La música, unida a la estética, serviría para autoidentificarse a una generación que quería romper con los moldes prefabricados para sus vidas por sus mayores: el orden en el que habían funcionado las cosas durante siglos. Las ansias de libertad acorde con el inicio de la Era de Acuario empujaban a esos chicos a seguir los caminos más prometedores sin olvidar que aquellos músicos que al tiempo que rompían las barreras morales ¡se hacían ricos y tenían todas las chicas que querían! parecían prometer la vida más placentera, la que todo el mundo
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 soñaba. Estábamos en la era del progreso, recuerda: el ser humano enviaba sondas al espacio y los ovnis extraterrestres empezaban a formar parte de las conversaciones entre la gente más despierta. Por eso, un similar movimiento al norteamericano se produjo en el resto de países de la misma civilización cristiana, comenzando por su hermano, el Reino Unido. Los discos de importación que se traían los militares norteamericanos destinados en las bases inglesas fueron la manera como los jóvenes ingleses pudieron conectarse con el naciente rhythm and blues norteamericano. Individuos como John Mayall (descubridor de grandes guitarristas como Eric Clapton, Jeff Beck o Peter Green), Stevie Winwood, Georgie Fame, Van Morrison, Ray Davies (Kinks), Keith Richards, Mick Jagger, Rod Stewart o John Lennon y Paul McCartney fueron los chicos que acudían a ver a esos artistas cuando eran chavales y decidieron emularlos creando sus propias bandas, que cristalizarían en un auténtico movimiento juvenil. Hasta ahora, la palabra “influencia” había sido la más utilizada para explicar este fenómeno aunque, como verás más adelante, deberemos usar otros términos más precisos para aclarar hasta dónde trataron de “emularlos”. Los Beatles fueron descubiertos por un judío apellidado Epstein tocando en su ciudad natal de Liverpool en un tugurio llamado “La Caverna”. Inmediatamente, (demasiado rápidamente) el que sería conocido como Quinto Beatle se los llevó de gira a Alemania varias temporadas desde 1960 a 1962, cuando apenas hacían algunas versiones de sus héroes del rock and roll y el rythm and blues. En aquella época, esos jovencitos tocaban en putiferios de mala muerte, pero por alguna razón habían sido seleccionados para lanzar un nuevo concepto al mundo. Afirma Daniel Estulin en su libro sobre el Instituto Tavistock de Relaciones Sociales que esta organización, en colaboración con la escuela de sociólogos de Frankfurt, creó a los Beatles como una operación de ingeniería social, es decir, de transformación social. Se tiene constancia de que en el verano de 1963, el ho-
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 mosexual Brian Epstein vino a España junto con un jovencísimo John Lennon del que se supone que abusó sexualmente (él nunca negó esas acusaciones). El periodista musical español Julián Ruiz, que conoció a muchas de las grandes estrellas del rock, expuso en un artículo del diario El Mundo que, pasado el tiempo, Lennon insultaba a Epstein llamándole “maricón” y “judío” en recuerdo de cómo se aprovechó de él cuando tenía 22 años. ¿Y cómo triunfaron los Beatles? Daniel Estulin dice contar con cartas intercambiadas entre la compañía discográfica EMI (subcontrata de la inteligencia militar inglesa) y el filósofo Adorno que prueban que éste, que era un reputado músico, creó las primeras canciones de los Beatles. La cuestión es saber el significado exacto que Estulin da a la palabra “crear”: si Adorno les inspiró, si participó en los arreglos o si simplemente escribió las canciones. El filósofo (judío) alemán fue uno de los más influyentes sociólogos del nuevo marxismo cultural y en sus escritos dejó claro su interés por la influencia que la cultura puede llegar a tener para transformar la sociedad. Auténtico erudito musical, en los años 50 auspició los movimientos vanguardistas dentro de la música clásica que trajeron la música atonal de Schonberg y Stockhausen... y acabaron echando al público de los liceos. Es sumamente curioso cómo el rock and roll se lanzó en la misma época en la que la música clásica languidecía por culpa de la pérdida completa del sentido del arte y la belleza. Y es todavía más curioso que los Beatles acabaran introduciendo conceptos como el loop creados en esa escena vanguardista, en canciones como “Strawberry fields forever” o “A day in the life”. Pero eso sería después, a comienzos de los años 60 estos jóvenes que no superaban los 22 años se limitaban a hacer versiones de los grupos que les gustaban: ¡lo que han hecho todos los grupos que comienzan! Es un hecho irrefutable que fue al regreso de su extraña estancia en Hamburgo (entre agosto de de 1960 y diciembre de 1962) cuando la creatividad de los cuatro mozalbetes se disparó a partir de la composición de Love Me Do, y esto es muy sinto-
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 mático puesto que la escuela de sociología a la que pertenecía Adorno radicaba en Frankfurt, a unos pocos cientos de kilómetros de donde estaban Los Beatles. Por cierto, en Hamburgo hay una base del ejército norteamericano... Dado que Adorno era un excelente músico, no sería extraño que les hubiera dado algunas lecciones de composición musical (¿les enseñó algunas combinaciones de acordes?), que influyeran decisivamente en el repentino éxito del cuarteto de Liverpool, comenzando a facturar las canciones que nos siguen embelesando décadas después como “Please, please me”, “Cant’ buy me love”, “She loves you”, “All my loving”... Tantas y tantas excelentes canciones que conectaron con una generación y les hicieron ver la vida con otra mirada, con una excitación especial: una fuerza para creer que el mundo podía ser de otra manera. Era el inicio de una revolución: una humanidad que soñaba con salir al espacio y conectar con otras humanidades en otras galaxias lejanas... En otras palabras; la estancia de Los Beatles en Hamburgo pudo haber sido, en realidad, un training, un proceso de lo que hoy llamaríamos “Operación Triunfo” para moldearlos, tanto musical como estética y hasta conductualmente. Su flequillo, por ejemplo, que ejemplificaba un estilo de aquel que no quiere abandonar su niñez pero al mismo tiempo, con la rebeldía de dejárselo largo, fue una idea de Astrid Kirchher en esa época “hamburguesa”. Lo mismo que su estilo en el vestir, apareciendo de traje, que es como iban al colegio los chicos británicos de aquella época; querían transmitir una imagen de chicos rebeldes, que sería el sello del rock and roll. Los Beatles habían sido contratados en Hamburgo por el judío Bruno Koschmider y su publicista era un tal Andrew Loog Oldham, que más tarde trabajaría para los Rolling Stones. Durante su estancia en la ciudad portuaria, los mozalbetes dormirían en un cine porno propiedad de su mánager, llamado “Bambi Kino”, donde debieron iniciarse a muchas cosas... Para redondear las sospechas, el bajista Sutcliffe, que participó en ese periodo temprano de los Beatles y decidió abandonar el grupo durante su estancia en Alemania, falleció repentinamente pocos meses después.
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 Lo que está fuera de toda duda es que la beatlemanía se extiende a partir de que el periodo de Hamburgo concluye. El apabullante ejercicio de relaciones públicas que rodeó a Los Beatles hace pensar que esa ayuda “externa” fue fundamental en su fulgurante éxito posterior, que vino acompañado por un inaudito talento musical para componer canciones, porque ninguno de ellos tenía formación musical alguna. Que cuatro chicos de 20 años no consiguieron ellos solos lo que lograron, vaya. Mucho tuvieron que ver las nacientes revistas para “adolescentes”: un concepto social y comercial lanzado en aquellos años precisamente. Los sociólogos son especialistas en crear palabras conceptuales para generar movimientos, y eso es lo que hicieron con la palabra “adolescente”, que no existía en aquella época y pasó a denominar un estado entre la niñez y la adultez, caracterizado por tener unos gustos de consumo diferentes, y con ellos, una manera de ser, de relacionarse. En eso consintió, en sentido profundo, el rock, en la creación de una “clase social”. El otro elemento fundamental en el posterior éxito de The Beatles fue el productor George Martin, quien con sus arreglos musicales generó su sonido, su voz propia. Como veremos, el productor musical tiene un valor fundamental a la hora de crear... en el más estricto sentido de la palabra. En realidad, el fenómeno sociológico de Los Beatles fue una consecuencia de la proyección sobre los jóvenes (a los que les habían convencido de que “eran algo diferente” y que sus padres no los podían entender) de un comportamiento histérico, una enfermedad que dio origen al psicoanálisis y que, curiosamente, fue derogada del Código de enfermedades psiquiátricas al poco de comenzar la era del rock. Caracterizada por la incapacidad de manejar el proceso racional, sustituyéndolo por las emociones descontroladas, la histeria es una enfermedad que se transmite muy fácilmente, dado el carácter social del ser humano. Los entornos masivos en los que se desarrollaron esos conciertos en los que uno se puede “desmandar” fueron el elemento fundamental para generar esa enfermedad colectiva que deja a
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 sus seguidores al control de aquellos que provocan esa histeria, perdiendo paradójicamente su libertad; abjurando de su sentido racional y sustituyéndolo por unas emociones descontroladas, muy en el sentido de la naciente New Age y algunos de sus talleres de expresión emocional. Hoy día podemos ver muchas declaraciones correspondientes a aquella época de Lennon, McCartney o los Rolling Stones, asombrados por el griterío que se formaba cuando salían a tocar: ellos mismos no lo podían entender y todavía nadie lo ha logrado explicar convincentemente. Con la primera actuación de los Beatles en el Palladium de Londres, los medios de comunicación extendieron el rumor de que los jóvenes histéricos habían protagonizado disturbios con la policía, lanzando la idea de que Los Beatles, como El Flautista de Hamelín, habían hipnotizado a las masas, lo que generó todavía más expectación, en la típica espiral de la creación de una tendencia social por parte de los medios, hoy bien conocida, pero entonces, ignota. La actriz estadounidense Elizabeth Jane Horbay, que estuvo allí ese día, afirma que no hubo tal furor y solamente algunos gritos, lo que nos llevaría a que “alguien” extendió ese rumor con fines propagandísticos. Seis meses después, ya les tenían preparada una gira por Estados Unidos, en cuyo aeropuerto de Nueva York les esperaban unas niñas histéricas que se habían traído de una escuela pública del Bronx para que gritaran a cambio de 20 dólares, y de esa manera generar la locura que se desencadenó. Está claro pues, que la idea misma de un “fan” (fanático, otro nuevo concepto) fue una creación por parte de los ingenieros sociales que manipularon este movimiento conjuntamente con los medios de comunicación. Así se extendían las modas: el elemento gregario del ser humano impulsa a agruparse en torno a la idea que conduce al éxito: en este caso, esa idea era el rock. Las habilidades compositivas de Los Beatles han sido profusamente analizadas en la actualidad y siguen sorprendiendo porque, al final y al cabo, cuando lanzaron sus obras más “rompedoras” (Revolver y Rubber Soul) en las que incluían arreglos
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 de música clásica y vanguardistas atonalidades ¡Lennon tan sólo tenía 26 años y McCartney 24! Su progresión era absolutamente prodigiosa y más, sabiendo que ninguno había recibido clases de música ni de composición. Oficialmente, al menos. Lo que sí es un hecho actualmente reconocido es que las cada vez más complejas mesas de grabación contribuyeron a sofisticar su música, incorporando elementos de vanguardia en sus canciones, que todavía hoy se estudian como mensajes subliminales. El caso es que los cuatro chicos seguían las modas que iban apareciendo y reconociendo la influencia de los músicos de su generación que más iban avanzando en esa lucha por la libertad propia del comienzo de la Era de Acuario... Algunos de ellos fueron los hermanos y primos de la playa, conocidos como “Beach Boys” que “fusilaron” algunas canciones de Chuck Berry como “Sweet little sixteen” para conseguir éxitos de lo que vendría a denominarse el estilo “surfero”. Su líder, Brian Wilson, alcanzó unas visiones artísticas que desembocaron en el extraordinario álbum con resonancias espirituales “Pet sounds” y en su posterior descomunal obra “Good Vibrations”. El lenguaje de la física cuántica (vibraciones, ondas, energía) inspiraba a los artistas más avanzados, que competían entre ellos por ver quién llegaba más lejos, generando unos años de una creatividad que no se superaría por muchas décadas. Siguiendo la moda de los buscadores que se iban a la India en busca de la sabiduría espiritual, también Los Beatles marcharon allí en 1968 impulsados por su mánager, a ver al Maharishi Mahesh Yogui, difusor de la meditación trascendental. Dado que el yogui intentó abusar sexualmente de una mujer de la comitiva (supuestamente la actriz Mia Farrow), se acabaron marchando, y dedicándole una canción titulada “Sexy sady”, que tendría una importancia posterior... Canciones como Tomorrow Never Knows llevan la impronta de esta influencia hindú. Más adelante, Lennon y Harrison profundizaron en la religión hindú, particularmente el segundo, que se haría devoto de los Hare Krishna, a los que apoyaría económicamente durante
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 el resto de su vida. Aunque el reconocimiento de que había que volver a las fuentes del conocimiento asiático era una idea que fluía en el ambiente generacional a la que Los Beatles, como otros chicos de su generación, se agregaron, tampoco se puede desdeñar el que gracias a ellos se multiplicó este interés por el yoga, la meditación y las disciplinas orientales. Que Los Beatles, en definitiva, ayudaron a popularizarlas. Todo formaba parte del advenimiento de la era de Acuario; una Conspiración positiva que resumiría la escritora Marilyn Ferguson en el conocido libro La Conspiración de Acuario de los años ochenta, pero que vino precedido de un discutido informe de 1974 del Instituto Stanford que ha llevado a una gran controversia sobre si este movimiento fue generado con buenas o malas intenciones: para alumbrar a una nueva humanidad o para distraerla del camino de la verdadera libertad. En lo que sí hay un consenso generalizado es en que la cumbre de la obra de los Beatles reside en el álbum “Sargent Peppers”, producido por George Martin, y con reconocidas influencias del reseñado disco de los Beach Boys, así como del recién llegado a Inglaterra, el guitarrista Jimi Hendrix. La era psicodélica se convirtió en la tendencia a seguir y por el camino penetraron las influencias de las corrientes ocultistas que los propios músicos (y quienes los manejaban) practicaban. Acerca de la portada de este disco se ha hablado mucho; sobre todo por la aparición del maléfico Aleister Crowley en una de sus esquinas. Cuando uno lee la lista de personajes que aparecen en ella, al lado de gurús indios y estrellas del espectáculo, como Marilyn Monroe, ligadas al proyecto MK Ultra, se encuentra a visionarios como HG Wells, Aldous Huxley, Carl Jung o Karl Marx. También es curioso que, junto a Los Beatles de ese mismo año, aparezcan las figuras del mítico cuarteto cuando hicieron su aparición en la escena, siendo unos críos, lo que se podría interpretar como el reconocimiento de una doble personalidad generada. Pero sin duda lo más extraño es la inclusión de la niña-estrella Shirley Temple ¡en tres ocasiones!: entre John
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 y Ringo de jóvenes, debajo de Marlene Dietrich y, por último, en forma de muñeca, tirada, con la inscripción “Bienvenidos a Los Rolling Stones Buenos Chicos”. ¡Estaban haciendo una alusión clara a la creación artificial del fenómeno Rolling Stones versus Beatles: “los malos frente a los buenos”! Pero esta fijación por Shirley Temple, y el hecho de que aparezca entre sus caras de jóvenes, parece también un guiño a que ellos mismos habían sido creados como estrellas infantiles ¡al igual que Shirley! La referencia a la “Shirley” como muñeco roto era una clara alusión a lo que a ellos mismos les podía suceder: que sus creadores podían deshacerse de ellos, como aparece en la película “Qué fue de baby Jane”, protagonizada por Bette Davis y Joan Crawford y que fue una reconstrucción del fenómeno de los niños-estrella. La tercera aparición de Shirley Temple debajo de un “legionario americano”, es decir, un militar, bien podría ser una alusión al extendidísmo fenómeno de los abusos sexuales infantiles dentro del ámbito del espectáculo y que, como queda reseñado, el propio Lennon había padecido en la persona de su mánager, Brian Epstein. El Sargento Pimienta contiene algunas referencias satánicas incrustadas en reverse speak dentro del álbum, una técnica que se ha empleado en repetidas ocasiones, y que hace responsables a los productores de manipular las mentes de los que escuchan esos discos mediante esta técnica subliminal que hoy día, gracias a las técnicas digitales, puede ser fácilmente detectada. La referencia al satanista Aleister Crowley es prueba innegable de que el álbum jugaba con el concepto de las drogas psicotrópicas y contribuyó a la extensión de la cultura de la droga que acabó con esa misma generación. Se publicó en 1967, en la época dorada hippie. Es bien conocido que la canción “Lucy in the Sky with Diamonds” hace referencia al LSD, cosa que se negó durante años pero que, a la luz de muchos datos, parece innegable. En “A day in the life” animan claramente a “ponerse” porque pronuncian las palabras “turn me on”, que en idioma “slang” quiere decir eso precisamente. Como digo, por más que
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 fueran líderes de una generación, los rockeros no dejaban de ser otros jóvenes que tomaban las tendencias del ambiente y las convertían en músicas, amplificando el mismo fenómeno que habían contribuido a crear, en una espiral de feedback. En realidad, a poco que uno estudie el desarrollo de la contracultura de los años 60 se dará cuenta de que las drogas fueron una de las raíces del movimiento hippie; del gigantesco cambio de conciencia que dio lugar a otra forma de mirar la vida, a la creencia en que la Humanidad podía vivir de otra manera. Y esa nueva manera de vivir tuvo su dualidad: por un lado el fugaz alumbramiento de la utopía y por otro, el germen de su propia destrucción. He ahí la contradicción del movimiento hippie y psicodélico que tiene como origen el mencionado informe del Instituto Stanford pero también la Conspiración de Acuario positiva que inmortalizó Marilyn Ferguson. A principios de la década de los sesenta, los psicólogos de la Universidad de Harvard Timothy Leary y Richard Alpert comienzan a experimentar con la nueva droga “ácido lisérgico” (LSD) supuestamente descubierta “por casualidad” años antes por el investigador suizo Albert Hoffman... pero que en realidad trabajaba para la multinacional farmacéutica Sandoz. La conspiración se concreta al descubrir que el autor Leo Perutz había anticipado el descubrimiento del LSD en su novela de 1933 El Misterio de la Nieve de San Pedro. Así pues, la historia de que Hoffman se encontró con el LSD por casualidad es una pura invención: todo formó parte de un plan bien preconcebido que, de hecho, está perfectamente retratado en la novela Un Mundo Feliz de Aldous Huxley, publicada, ¡también! en 1933. Durante un breve periodo de tiempo, la Universidad de Harvard autorizó el empleo de esta droga para el conocimiento de la psique con resultados positivos, consiguiendo hacer aflorar las represiones y el mundo del subconsciente, e influyendo en muchos de los líderes de esa generación. Uno de sus “pacientes” fue el escritor Ken Kesey, quien gracias a su experiencia psiquedélica escribió el libro sobre un manicomio Alguien Voló sobre el Nido del
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 Cuco e, inmediatamente después, montó la primera comuna al seleccionar un grupo de artistas para embarcarse en una gira por los Estados Unidos dentro de un autobús pintado de colorines. Se hacían llamar los “Merry Pranksters” y sus peripecias fueron inmortalizadas por un extraño escritor que iba en el autobús ¡como cronista de los hechos! en el libro Gaseosa de Ácido Eléctrico; su nombre, Tom Wolfe. Hoy día hay un consenso en que aquel mítico autobús que fue extendiendo el “evangelio psiquedélico” por Norteamérica fue el germen del movimiento hippie, al igual que la extraña relación de esas personas que decían estar por el amor libre con los violentos Ángeles del Infierno, tribu de moteros satánicos que quedarían retratados, por su parte, en la película Easy Ryder de los niños malos de Hollywood Peter Fonda, Jack Nicholson y Dennis Hopper, y que se convirtió en toda una película de culto gracias a la música de Steppenwolf. El mito del salvaje del rock and roll; el deseo de libertad a lomos del mítico caballo ahora era la moto, como había mostrado Marlon Brando en la película “Salvaje”. Es muy importante recordar la fecha de publicación de esta película (agosto de 1969) porque la banda de moteros Hell Angels iba a tener una importancia capital en los hechos que sucederían en los siguientes meses... Una parte de las ansias de libertad de varias generaciones eran dirigidas por los modelos que el propio sistema que mantenía a la Humanidad en prisión, les servía. Eso fue la llamada contracultura: el propio sistema conduce a la juventud por el camino de la supuesta libertad, por medio de los iconos populares de la música y el cine, mayormente. Aunque fue la ciudad de San Francisco la que pasó a la historia por erigirse en el centro de atracción de la escena hippie, nuevas investigaciones han revelado que en realidad fue el barrio de Los Angeles de Laurel Canyon el que se adelantó dos años a la explosión de este movimiento. Y parece que, más exactamente, fue el ecléctico Frank Zappa quien lo puso en marcha con sus “freaks” y unos bailarines que animaban los “cotarros” llamados, precisamente, “Vito y los freaks”. Muy curiosamen-
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 te, el grupo de Frank Zappa se llamaba “Mothers of invention” (Las madres del invento); de hecho, el inclasificable Zappa fue el más clarividente de los cronistas de aquella generación, con una vis sarcástica que se demuestra en canciones como “I’m the slime” en la que parece hablar en clave de la conspiración del propio gobierno para manipular al movimiento hippie. I’m the slime, Frank Zappa (Soy un pervertido, 1973) Soy bruto y pervertido, estoy obsesionado y trastornado He existido durante años pero muy poco ha cambiado Yo soy el instrumento del Gobierno y de la industria porque estoy destinado a gobernar y regularte a ti Puedo ser vil y pernicioso pero no se puede mirar a otro lado Te hago pensar que soy delicioso con las cosas que digo Yo soy lo mejor que te puede pasar ¿Has adivinado quién soy yo? Yo soy el fango del televisor Me vas a obedecer al mismo tiempo que te guiaré y comerás la basura que te proporciono Hasta el día en que no sea necesario No busques ayuda... nadie te va a prestar atención Tu mente está totalmente controlada se ha metido en mi molde y vas a hacer lo que te dicen Hasta que tus derechos sean vendidos Así es, amigos.. No toquéis el dial ¡Prácticamente lo dice todo! ¡En una canción! Está avisando de la conspiración MK Ultra... ¡En el año 1973! El asunto es que, sorpresivamente, en aquel año 1965 se encuentran en el mismo barrio de Los Angeles varios hijos de militares en proyectos secretos que posteriormente fundarían las bandas del movimiento hippie más prominentes, todos ellos, ¡hijos de militares!: además del propio Frank Zappa (hijo de un experto en armas biológicas) y su mujer (también hija de militares), John Phillips (líder de The Mamas and the Papas), Mama Cass, Dave Crosby y John Stills (de Crosby, Stills and Nash), el cantante country Kris Kristofferson y el propio Jim
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 Morrison... Es muy extraño que todos estos chicos de familias bien, y encima militares, fueran quienes iban a poner en marcha el movimiento que —supuestamente— detendría la guerra del Vietnam posteriormente y que se encontraran en las mismas fechas en el mismo barrio. Los comentarios actuales giran en torno a que en realidad su extravagancia hizo que, precisamente, la mayoría silenciosa no se uniera a esas protestas contra la guerra. La relación de los miembros de esa generación con las drogas es un hecho innegable, que conecta con la Operación Kaos desarrollada por la CIA, que introdujo la heroína y más tarde el LSD para deshacerla. De hecho, está comprobado que varios de esos artistas, como el propio John Philips, manejaban el tráfico de drogas en aquellos círculos y tanto él como el propio Ken Kesey fueron fundamentales a la hora de extender su consumo. Se sabe que Philips proporcionó LSD a los artistas invitados al concierto de Monterrey, un acto que él mismo organizó junto con un tal Clive Davis (recuerda este nombre). Otros elementos importantes fueron los componentes del grupo Grateful Dead, como Jerry García y Bob Weir, miembros del secretísimo club de Los Ángeles Bohemian Grove, que habían sido los músicos del autobús lisérgico de Ken Kesey, quien pretendía extender el culto Dionisíaco en la sociedad moderna. Muy influidos por Nietzsche pero también por el satanista Anton Lavey, a cuyos rituales asistían aún antes de 1966, cuando fundó su Iglesia de Satán en una mansión de San Francisco, el satánico nombró a esa casa “Gratefully Deadication”, de ahí el subsiguiente nombre del grupo. Como vemos, todos los personajes importantes en esta historia estaban conectados de una u otra manera. Yendo más atrás, nos encontramos con que el hombre que impulsó el consumo de setas alucinógenas a través del libro En Busca del Hongo Mágico, Robert Gordon Wasson, pertenecía al mismo exclusivo club que Aldous Huxley (Century Club) el cual a su vez estaba relacionado con el todopoderoso lobby político CFR y con el jefe de la CIA, Allen Dulles. Wasson y Huxley
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 estaban conectados con el sobrino de Sigmund Freud, Edward Bernays, especialista en la creación de movimientos sociales, quien ya a principios de siglo había sugerido la manipulación de la cultura como estrategia de un programa de control mental de la población, como por otra parte había dejado escrito su tío en el libro El Malestar de la Cultura. El oscuro agente Al Hubbard había lanzado este programa en los años 50, proporcionando LSD a miles de intelectuales de primer orden y era parte de la OSS, la operación de contrainteligencia del gobierno norteamericano: por su mediación la tomaron militares, políticos y científicos por miles, y artistas, claro, como el cineasta Stanley Kubrick, el actor Jack Nicholson o el mencionado escritor, Ken Kesey. Una de las cobayas utilizadas en esos primeros ensayos con LSD en el año 1951 fue un chico canadiense de 17 años con veleidades de poeta que estuvo relacionado con la cúpula del proyecto MK Ultra a través del infame Instituto Allan Memorial donde operaba el demonio Ewan Cameron, presidente de los psiquiatras norteamericanos por un tiempo y uno de los líderes de ese programa. Ese mismo año, y con sólo 17 años, ese niño prodigio, llamado Leonard Cohen, escribió su primer libro. Las crónicas cuentan que en ese hospital se dispensaba la mejor cocaína. En este punto es preciso acotar el poder de la droga desde el punto de vista creativo... y también su lado siniestro. La mayor parte de las drogas liberan una sustancia química llamada dopamina que está asociada con los mecanismos de recompensa en nuestro cerebro. Esa es la explicación de por qué elevan la autoestima hasta hacer creer al consumidor que “es dios”. El lado negativo de esa hiperinflación del “yo” es que una sobreproducción de dopamina coadyuva en la generación de esquizofrenia, que es como los psiquiatras llaman a la disociación del sujeto con la realidad circundante; de hecho el bloqueo de la dopamina se usa para ayudar a este tipo de pacientes. Así pues, con la introducción de la droga se estaba generando un sentimiento de euforia... que podía llevar a la locura. Y esto los
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 científicos que llevaban años experimentando con ella lo sabían muy bien porque lo habían ensayando previamente, como hemos visto. ¡Qué casualidad que inmediatamente después de los experimentos en la Universidad de Harvard, el LSD inundó las calles! Otro aspecto de la droga es que logra que las neuronas se inhiban de la recepción de otro neurotransmisor: la serotonina, que al estar relacionado, también, con la sexualidad, ayuda a “liberarla” o, dicho de otra manera, descontrolarla. En otras palabras: el origen de la llamada “revolución sexual” fue un experimento con humanos a gran escala, tan predecible como los que los psicólogos realizan con ratas en laboratorios. En este caso, como el ser humano es imitativo, fueron las estrellas del rock las que sirvieron para llevar al ser humano hacia la realidad deseada por los ingenieros sociales. De esta manera podemos entender el papel de cada uno de estos personajes como una gigantesca operación de modificación de conducta en la que participaba el propio Timothy Leary, que reconoció expresamente haber sido un agente del gobierno: “El agente Cord Meyer me hizo comprender mi papel en esta película”. Su acólito, el escritor Ken Kesey, recorrió con su autobús lisérgico una gran cantidad de poblaciones de Estados Unidos proclamando la nueva religión para que cada uno se convirtiera en Dios gracias a la droga. Su destino final fue el que todos os imagináis. California, el Lejano Oeste que llevaba inserto el sueño de la Tierra Prometida desde los tiempos de los indios y vaqueros, más tarde la meca del cine y a donde se fue a vivir el propio Aleister Crowley durante una temporada. El perfectamente diseñado plan era introducir una cultura que rememoraba los ritos dionísiacos a través de la música y la droga, como en los helénicos cultos de Eleusis (que por cierto fueron los responsables de la muerte de Sócrates quien denunció que dos familias tenían el privilegio durante siglos de dar esa droga a la población: un antiguo MK Ultra). Como prueba irrefutable, el logo del movimiento hippie era conocido en la antigüedad como el símbolo de ISIS. Músicos hijos de militares como el
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 propio John Phillips y los arriba mencionados introdujeron la droga en los grandes festivales que dieron prestigio al movimiento hippie. De esta manera se explica el sorprendente y repentino éxito de cada uno de ellos: unos perfectos desconocidos como Jim Morrison y sus The Doors (nombre en honor a una novela de Huxley, precisamente) que en apenas unos meses se convirtieron en líderes de su generación y establecieron la llamada “contracultura”. Otro dato importante: el compañero de Leary en esta campaña de popularización temprana del LSD, Richard Alpert, reconvertido en el gurú new age Ram Dass, era un judío de alcurnia, cuyo padre era un importante abogado, posteriormente fundaría el Instituto Esalen de expansión de la conciencia, verdadera cuna del movimiento New Age. La cobertura ideológica de este movimiento la proporcionaron algunos “escritores” y “místicos” que como los anteriores estaban pagados por el gobierno (aunque ellos creyeron que en realidad estaban aprovechándose de él y puede que pensaran que estaban haciendo el bien) y que por supuesto habían sido “cobayas” de los experimentos de Timothy Leary y Al Hubbard por cuenta de la CIA. Es más: el místico de la cultura psiquedélica Terence McKenna reconoció ser un agente de la CIA en una conversación que se puede ver en Internet... y que la gente se toma a risa, por cierto. McKenna lanzó la teoría del regreso a las raíces indígenas en “Archaiche Revival” (Revival Arcaico), que el propio Jim Morrison recogería y constituyó uno de los temas principales del movimiento hippie y de su hijo, el Movimiento Arcoiris, que a su vez constituiría el germen del movimiento New Age. La huida de la civilización actual hacia la vida indígena: el sistema no tenía solución y había que huir. ¿No te recuerda mucho al final de la novela Un Mundo Feliz? Nos encontramos ante un doble juego de poder porque, de acuerdo a las declaraciones del propio Terence McKenna, Ken Kesey o Timothy Leary, ellos creían estar aprovechándose del Gobierno Secreto para introducir una nueva conciencia entre la población, mientras que sus oponentes, que a la vez eran sus jefes,
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 interpretaron esta a todas luces incuestionable introducción de la droga entre la juventud como una forma de tenerla controlada, de que los asesinatos y golpes de estado que se fueron practicando, de hecho, en la década de los 60, comenzando por el asesinato de John Kennedy, no desembocaran en una revolución real. Ahí residió todo el juego: ¿era el placer un cambio real de vida o conducirían esas drogas hacia una toma de conciencia de la esclavitud en la que vivía la Humanidad? En ese contexto hay que colocar el rock and roll y por supuesto, a sus líderes, los músicos. Fue una operación de doble significado; puesto que al mismo tiempo que esas drogas abrían caminos para el despertar, muchos vieron demasiado y acabaron en los psiquiátricos; a los líderes musicales les pasó como a la gente normal, que no pudieron sobrellevar sus visiones, apartándose de la sociedad. En eso consiste la locura. Uno de esos genios que quedaron en la “reserva” durante décadas fue el líder de los Beach Boys, Brian Wilson, quien alumbró el descomunal “Pet Sounds” y más tarde la canción “Good Vibrations” para acabar deprimido porque sus compañeros no entendieron su obra más profética, “Smile”. Lo que ocurrió es que las “puertas de la percepción” que se le abrieron con algunos de los LSD que consumió, le hicieron ver demasiado lejos en el futuro y sus compañeros no iban a su ritmo cuando grabó el hoy recuperado “Smile”. En esto se resume gran parte de los males de la generación hippie: vieron demasiado, se adelantaron tanto a su tiempo... que una conciencia desacorde a su tiempo acaba siendo marginada. Wilson colapsó en 1966 y no volvió a despertar hasta el año 2003 para terminar su obra inacabada. Menos conocido que Wilson pero igual de influyente al dar origen al estilo “garaje”, Roky Erickson, fundador de “Los ascensores de la planta 13” para eludir la cárcel aceptó ser ingresado en un psiquiátrico en 1969, donde sufrió los efectos del electroshock. Los efectos de las drogas en los ídolos de aquella generación los convirtieron en “superhombres” en el sentido de que trascendían su “yo” y eran capaces de superar los valores de ese momento; para bien, y para mal...
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 Los propios compañeros de Jim Morrison admitían que cuando se subía al escenario parecía estar poseído por otra entidad espiritual, cosa que él nunca negó; antes bien, se sentía orgulloso de ello. En la película sobre su vida que se hizo en el año 1991 y que ahonda en su lado chamánico, aparece una maga negra que le conduce por el mal camino. Pero al lado de su descontrol sobre el escenario, no podemos despreciar la figura de Morrison como gran libertario. ¿Te imaginas que hoy hubiera un artista que dijera cosas como éstas? “La forma más avanzada de libertad es ser quien eres realmente. Negocias en tu realidad por un rol. Negocias en el sentido de un acto. Reniegas de tu capacidad para sentir y, a cambio, te pones una máscara. No podrá haber una revolución a gran escala hasta que haya una revolución personal, a un nivel individual. Tiene que suceder en el interior primero”. “Enfréntate a tu peor miedo; después de ello, el miedo no tendrá poder y el miedo a la libertad empequeñecerá y acabará desapareciendo. Eres libre ya”. “La gente tiene miedo de sí misma, de su propia realidad: sobre todo, de sus sentimientos. La gente habla de lo grande que es el amor, pero eso son chorradas. El amor duele. Los sentimientos crean desasosiego. A la gente se le enseña que el dolor es malo y peligroso. ¿Cómo van a atreverse a amar si tienen miedo de sentir? El significado del dolor es que te hace despertar. La gente trata de esconder su dolor, pero están equivocados. El dolor es algo que llevamos, como la radio. Sientes tu fortaleza en la experiencia del dolor. El secreto está en cómo lo manejas. Eso es lo que importa. El dolor es un sentimiento. Tus sentimientos son parte de ti, tu propia realidad. Si te avergüenzas de ellos, y los escondes, estás permitiendo a la sociedad destruir tu realidad. Deberías levantarte por tu derecho a sentir tu dolor”. Sería injusto afirmar ahora que todo fue negativo y que la música no generó un positivo cambio de conciencia: durante unos años Estados Unidos (y el resto del mundo, que miraba embelesado lo que allí estaba sucediendo) vivió la gestación de
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 la utopía y los mensajes de paz y hermandad entre los seres humanos se fueron extendiendo de festival en festival, de concierto en concierto, presagiando una revolución espiritual, en torno a los principios de la física cuántica y un nuevo tipo de tecnología que se reencontrara con la mística. La revolución que, sin duda, deberían haber liderado gente como Bob Dylan y su pareja de entonces, Joan Báez: los jóvenes músicos se convertían en los líderes de su generación. Todas las miradas convergían en ellos: por eso fue tan importante que, como un goteo, los más importantes, los más lúcidos, comenzaran a desaparecer, siempre a causa de las drogas. O eso al menos fue lo que nos contaron. Otro genio que las drogas tiraron al vacío de un psiquiátrico fue el cofundador de Pink Floyd Syd Barrett, quien colapsó durante una gira por los Estados Unidos y acabó siendo expulsado de la banda que había co-fundado junto con Roger Waters en 1966. El momento clave de su caída en el olvido, tan sólo un año después, ocurrió tras componer la canción “Lucifer Sam”, aparentemente dedicada a un gato pero con claras resonancias diabólicas. El disco Wish You Were Here” (Ojalá estuvieras aquí) y la película “El Muro” están en buena medida inspiradas por el fundador de la banda y quien dotó de un sonido distintivo, que a partir de entonces desarrollarían los otros líderes del grupo, Roger Waters y David Gilmour. Las estructuras religiosas, asociadas al poder, ya no servían, y por eso estos jóvenes revolucionarios giraron su mirada en torno a lo prohibido, al mundo de lo oculto, al satanismo. Ahí creyeron encontrar el camino de la libertad. El satanista Aleister Crowley llevó su secta de la Golden Dawn a California en las primeras décadas del siglo XX: los artistas interesados en conocer la libertad a través de la subversión de la moral dominante se unieron en secreto a sus ceremonias o las promovidas por acólitos como Anton Lavey (fundador de la Iglesia de Satán en 1966) o el general de la NSA Michael Aquino (fundador de la Iglesia de Seth). Años antes, también el escritor Aldous Huxley andaba por allí profetizando un mundo muy similar al que
 
 61
 
 EL ASESINATO DE LA MÚSICA
 
 se generaría en Hollywood en su novela “Un mundo feliz”: el rock and roll sólo fue una corriente más en el mismo sentido de la ideología hedonista: ¿a quién no le gustaría formar parte de esa élite a la que le está permitido hacer todo y disfrutar al máximo de la vida? El general Stubbeline afirmó que Huxley fue el iniciador del programa MK Ultra. Lo que ha quedado oculto es cuál fue el pago por formar parte de esa élite que pasaba por pertenecer a determinados grupos espirituales... del lado oscuro. Los chicos que pasaron a formar parte de esa revolución cultural llamada “rock and roll” o, como se les conoció en aquella época, “hippies”, hicieron algo más que coquetear con esas ceremonias, como se demuestra por la conexión de Mick Jagger o John Phillips (líder de The Mamas and the Papas) con el círculo de amistades del cineasta Roman Polanski, autor de la película La Semilla del Diablo, y relacionado con el satanista Charles Manson a través del músico Bobby Beausoleil, guitarrista de varios grupos señeros de esa época como los Love. Cuando uno repasa las declaraciones de algunos de ellos puede entender cómo fueron empujados a esos comportamientos: su imagen de “chicos malos” les daba portadas de revistas al tiempo que les hacía vender más discos. ¡Cuanto más se enfrentaban a la moral dominante, más salían en los periódicos, más discos vendían y más famosos se hacían! Así pues, las personas que dominaban los medios de comunicación (y las discográficas, y sus propios mánagers) les estaban animando a continuar por ese camino, ¡porque era el camino del éxito! Y así, al mismo tiempo, conducían al acantilado a los chicos que les seguían: ¡exactamente igual que en el cuento de El Flautista de Hamelín! Los coqueteos de los artistas del rock con el satanismo proceden desde sus mismos inicios, como hemos visto con Robert Johnson, y su influencia se puede encontrar desde en el vudú de Nueva Orleans, los antros de prostitución donde nacieron el jazz y el blues, y el ambiente del hampa en el que se movían los y las cantantes, muchas de ellas ex prostitutas como la propia Billie Holliday o como se sospecha de algunas de las cantantes que
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 triunfaron en el sello Motown. En sus inicios, la música moderna nació en los antros del ambiente conocido como “lumpen” y eran los cánticos de esa gente que camina “por el lado salvaje de la vida”, como diría el judío neoyorquino Lou Reed. Varios seguidores de Robert Johnson, como el propio Muddy Waters, Roky Erickson y Eric Clapton, se dice que también realizaron su pacto con el diablo: su alma, a cambio de la fama que da el virtuosismo. El mito de Fausto revivía en este comienzo de la era de Acuario. Por cierto, Robert Johnson murió a los 27 años... Un mulato abandonado por su padre, apellidado Hendrix, fue descubierto por el miembro del grupo inglés The Animals, Chas Chandler, tocando en Nueva York, y llevado a Inglaterra de gira en septiembre de 1966 donde conoció a lo más granado del rock inglés, comenzando por el joven talento Eric Clapton (del cual se decía que era “dios”) y los Rolling Stones. Es muy significativo este año 1966 porque, como hemos visto, fue cuando Bob Dylan “se quitó de en medio”. Es como si alguien “le hubiera ordenado salir del partido” porque “ahora tocaba otra música, otros ídolos”. Como si la música del Flautista de Hamelín tuviera que ir en otra dirección. Pero las vidas de Hendrix y Dylan tienen bastantes elementos comunes: el más descarado, su fulgurante éxito, prácticamente de la noche a la mañana. Durante unas semanas, el desconocido norteamericano fue el centro de atención de la escena londinense gracias a su virtuosismo en la guitarra, que se sostenía por el aprovechamiento de los efectos de sonido y la distorsión que habían ido apareciendo en los últimos meses: de ahí obtuvo su reconocible estilo que generaría una gran influencia sobre el rock. Su nombre era John pero por una razón desconocida le cambiaron el nombre por el de James. Como a Zimmerman-Dylan, ¿recuerdas? Sus padres se separaron cuando era muy niño, convirtiéndose en un chaval callado, que vivía de la beneficencia y llevaba ropas de prestado que le hacían parecer un freak. Cuidaba de su hermanito y todos le respetaban por su inteligencia. Su madre murió cuando tenía 10 años y eso le hizo ser muy ro-
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 mántico; soñaba con extraterrestres y ciencia ficción. Le compraron su primera guitarra cuando era un chaval, comenzando a hacer versiones de sus ídolos y a tocar en garitos pequeños pero sin olvidar nunca ese componente sideral que poblaba su mente. Cuando tenía 18 años, se fue al ejército para salir de su casa y al volver, se marchó de Seattle rumbo al Este de Estados Unidos. Allí comenzó a tocar como músico de acompañamiento de estrellas como Wilson Pickett, Ike and Tina Turner o Little Richard pero estaba claro que su estilo iba más allá; cuando se ponía a tocar, hacía “cosas raras” con la guitarra en lugar de acompañarles con su música, como era su cometido. Otro de sus trabajos fue tocar en un disco de la starlett Jayne Mansfield, que fue novia del satanista Anton Lavey, además de la primera mujer que apareció completamente desnuda en una película comercial. Posteriormente se mudó a Nueva York donde a mediados de los sesenta conoció el LSD; sus propios amigos afirman que tenía una capacidad para consumirlos (y asumirlos) muy superior a la media. Allí se produjo el cambio. Su tía dice que cuando le vio hecho una estrella “era otra persona diferente: no era el mismo”. En 1966, el bajista de Los Animals, Chas Chandler, le vio tocando en un club de Nueva York (donde su estilo era aceptado por los blancos pero no acababa de triunfar) y se lo llevó de gira a Inglaterra, organizándole un concierto al día siguiente de llegar, rodeado de una gran operación de márqueting en la que colaboraron los periódicos de la época (!!). En breves semanas, la aristocracia del rock (Los Beatles, Los Stones, Eric Clapton, Eric Burdon) se rindió con pleitesía ante el nuevo genio, particularmente Brian Jones, que se hizo uno de sus grandes seguidores y amigos. Su estilo —que no sabían explicar— les impactó grandemente a todos, provocando una competencia que influyó decisivamente en que al año siguiente, cuando Hendrix sacaba su primer disco (una versión del tema Hey Joe), Los Beatles crearan Sargent Peppers y los Stones Sus Satánicas Majestades, ambos con “ecos” del LSD. La influencia de Hendrix sobre todos ellos es innegable y hay quien dice que el solo de guitarra
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 del comienzo del Sargent Peppers es una clara copia del mago de Seattle (curiosamente, Hendrix versionaría esa canción). Podemos afirmar que Hendrix fue el mago negro que fue llevado a Inglaterra para introducir allí la cultura psicodélica, y la prueba es que el mánager que Chandler le buscó, Mike Jeffreys, era tenido por un hombre misterioso, que nadie sabía dónde vivía, y del que se decía que pertenecía a los servicios secretos. Nada más llegar a Inglaterra, Chandler le buscó rápidamente a dos músicos profesionales para formar “La Experiencia Jimi Hendrix” y cuatro días después de empezar a tocar, ¡los mandan de gira a Francia de teloneros de Johnny Holliday! ¿Cómo se puede entender una carrera tan meteórica? ¡Si apenas habían ensayado! Cuentan que un día Chandler le preguntó a su amigo Eric Clapton si permitía que Hendrix subiera a tocar alguna canción con su banda, los Cream (que habían influido en Hendrix) y al poco de empezar la jam sesion tanto el bajista como el batería estaban alucinados de su talento y fuerza interpretativa: Clapton tuvo que dejar la guitarra, derrotado, porque no podía seguirle. Alguien dice que Hendrix “mató a Clapton” en el sentido de que el que era considerado el “dios de la guitarra” se vio relegado a una postura de segundón ante la llegada del mulato. Su manera de tocar en el escenario, totalmente salvaje, en la que su guitarra se convertía en un claro símbolo fálico y llegaba a tocar hasta con la cabeza, llevó el espectáculo del rock and roll hasta sus más altas cotas. No había forma de superarle. Porque si tu talento era incuestionable, además se le proporcionaron los mejores medios técnicos de la época y esto es algo que quizás no se haya ponderado hasta la fecha como se merece. Acceder a una tecnología superior en un momento determinado permite alcanzar más altos niveles que la competencia, como vimos en el caso de la Motown y con los propios Beatles. El ingeniero de sonido de uno de sus discos le diseñó un pedal para generar efectos porque a Jimi le gustaba doblar el sonido de una nota y Hendrix, que era muy inteligente, vio las enormes posibilidades que los estudios de grabación ofrecían.
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 El otro elemento indispensable del rock and roll para promocionarse es la provocación prefabricada para autocolgarse el cartel de “libre”, identificándolo con el salvajismo. En una gira por Inglaterra, a Hendrix se le ocurrió (??) romper una guitarra para fastidiar al siguiente artista que le tocaba tocar, como ya había hecho hacía años Jerry Lee Lewis con su piano frente a Chuck Berry. Una operación de marketing porque, como decían algunos de los que le conocían, el Jimi Hendrix del escenario, salvaje, agresivo y malo, era otro muy diferente al tímido, elegante y educado de la vida cotidiana. El guitarrista de Los Faces y más tarde de Los Rolling Stones Ron Wood compartió apartamento con Jimi Hendrix por un tiempo; en una entrevista que puedes ver en Youtube afirma que Hendrix ¡era capaz de tocar la guitarra con las dos manos con igual destreza! Este es un dato desconocido hasta la fecha y que dotaría de credibilidad a la teoría de que dentro de su ser habitaban dos personas diferentes. En apenas unos meses, Hendrix lanza dos discos al mercado que revolucionarán la música rock, mostrando el camino a seguir a Los Beatles y Los Rolling Stones. Un año después de su marcha a Inglaterra, volvía a su país, los Estados Unidos, en el que sólo meses antes era un perfecto desconocido, para tocar en el mítico festival de Monterrey, donde esta vez quemaría una guitarra en directo; un sacrificio al dios Pan en toda la regla y que copió (como un niño) su competidor al frente de The Who, Pete Townshed, con quién discutiría por ver quien salía antes en el citado festival. Hendrix se hizo famoso por emplear una colección de notas, conocidas como “tritono” o “intervalo del diablo” (combinación de las notas Do y Fa) que históricamente han estado asociadas con el demonio; concretamente con los ritos dionisíacos en los que las personas perdían el control sobre su ser hasta ser poseídos por una entidad muy característica; por si hubiera alguna duda sobre sus preferencias espirituales publicó la canción “Hijo del vudú”. Cuentan todos los que le vieron en aquel festival que se quedaron con la boca abierta, no podían creerlo, era como el diablo, hipnotizándolos: “hizo que nuestra mente volara”.
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 Quien ejerció de maestro de ceremonias de Hendrix en Monterrey fue su gran amigo y admirador, el fundador de The Rolling Stones Brian Jones, cuya vida seguiría un camino paralelo a la del guitarrista. Poco después de triunfar en ese festival, su mánager Jeffreys le organiza una gira con Los Monkees, que eran como los Parchís o Menudo, de la época: ¡un grupo para niños de 9 o 10 años! Sus compañeros de grupo se tomaron la gira a broma pero dados los símbolos satánicos y las claras referencias a la droga de Hendrix, hace falta pensar cómo al mánager se le pudo ocurrir semejante cosa. ¿Qué pretendió? Una vez más: parecía que en Hendrix actuaban no solo dos personas diferentes sino opuestas: el destructor del Bien y el inspirador de la conciencia. El álbum Axis Bold As Love, publicado en diciembre de 1967, es un disco espiritual en el que, según él mismo reconoció, buscaba soluciones, soluciones espirituales. El título significa literalmente “El eje: audaz como el amor” y contiene una gran variedad de nuevos efectos de sonido y arreglos en el estudio que demuestran la capacidad creativa de Hendrix, tan adelantada a su época que le han seguido imitando 40 y 50 años después. En ese disco se encuentra la canción “If 6 was 9”; es decir, “Si el 6 fuera un 9” que tiene varias lecturas. La más obvia, cuando las cosas se vuelvan del revés pero, obviamente, sabiendo lo que sucedió en 1969... Y que todo empezó en 1966... Lee la letra de la canción. Canta una canción, hermano/ Si el sol se niega a brillar/ no me importa, no me importa/ Si las montañas caen al mar/ Déjalo así, no es mi problema/ Tengo un mundo propio en el cual vivir/ y no voy a imitarte/ Ahora bien, si el 6 se convierte en 9/ no me importa, no me importa/ Si todos los hippies se cortan el cabello/ No me importa, no me importa/ Porque tengo un mundo propio en el cual vivir y no voy a imitarte/ Conservadores de cuello blanco desfilan por la calle/ apuntando sus plásticos dedos hacia mí/ Ellos esperan que pronto mi clase caiga y muera/ pero yo ondearé mi propia y peculiar bandera
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 muy alto... ¡Alto!/ Montañas cayéndose, no caigan sobre mí/ háganlo sobre el hombre de negocios./ No puedes vestirte como yo/ nadie sabe de qué estoy hablando/ Tengo una vida propia que vivir/ Yo soy aquel que tendrá que morir/ Cuando me llegue la hora,/ Así que déjenme vivir mi vida del modo que quiera/ Canta, hermano/ toca, hermano... No parece muy descabellado afirmar que Hendrix estaba viendo, de lejos, la conspiración que se cernía sobre los hippies/ rockeros y la amenaza que pendía sobre su propia vida: “Yo soy aquel que tendrá que morir” llega a decir. Y en otros versos lo ve claro al afirmar que “los hippies se cortarán el pelo”, es decir, que el sistema acabaría engulléndolos. En 1968, año en que se publicó el disco Electric Ladyland, saldría de gira con Pink Floyd, donde tocaría la canción “All around the watchtower” de Bob Dylan, que había versionado previamente. Al parecer, fue una decisión repentina y frenética; tanto que abrió el estudio a horas intempestivas y llamó a su amigo Brian Jones porque se sentía compelido imperiosamente a grabarla. La letra de la canción, que se considera una de las más famosas de Dylan, parece contener un aviso. Es evidente que si tuvo tal obsesión por grabarla es porque se sentía identificado por lo que decía, así que atención a la letra, recordando que Dylan se quitó de en medio el año en que apareció Hendrix. Me quedo con la duda de si Dylan se representa a sí mismo como el ladrón o como el bufón. All along the watchtower, Bob Dylan ‘Tiene que haber alguna forma de salir de aquí’ le dijo el bufón al ladrón Hay demasiada confusión y no hay alivio Los hombres de negocio se beben mi vino Los del arado cortan la tierra (bajo mis pies) Nadie que valga la pena (nadie en quien confiar). ‘No hay razón para estar ilusionado’ dijo amablemente el ladrón Hay demasiados entre nosotros
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 que piensan que la vida sólo es una broma pero tú y yo hemos pasado por esto y éste no es nuestro destino Así que dejémonos de falsedades ahora Se está haciendo tarde Al pie de la torre de vigilancia la princesa se mantenía mirando mientras todas las mujeres venían e iban descalzos sirvientes también Fuera, en la distancia fría un gato salvaje gruñó Dos jinetes se aproximaban y el viento comenzó a aúllar...” La trayectoria del genial guitarrista prometía una carrera todavía más sideral de la que había protagonizado hasta esa fecha porque, con el creciente éxito, el tímido se fue “soltando”. En 1969, Hendrix comenzó a experimentar con otros músicos como Miles Davis en la fusión con el jazz; como productor, en el estudio que se montó con 250.000 dólares; y con The Last Poets, ¡un grupo de hip hop! ¡Veinte años antes de Rage Against the Machine! Todos sus mejores colaboradores reconocían que su camino estaba en la espiritualidad; se veía a sí mismo como un profeta y a su grupo como Una Iglesia eléctrica. “Mi estilo musical es el rock de ciencia ficción”, llegó a afirmar. Según los que le conocían, Hendrix probó la heroína como forma de soportar la presión que su mánager le generaba, pero en absoluto era un adicto a esa droga: lo que le gustaba era el LSD. El tal Jeffery quería exprimir la máquina de hacer dinero porque el guitarrista se había dado cuenta de que los derechos de su banda “The Jimi Hendrix Experience” se los había quedado él y no podía grabar de otra forma hasta que finalizara su contrato. Para deshacerse de su mánager grabó a toda prisa un disco más, en directo, con su Banda de Gitanos, que previamente se había llamado “El Sol Gitano y los Arcoiris”. En ese último disco ya se adivinaba un Hendrix decididamente combativo en la canción antiguerra “Ma-
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 chine Gun”. Su identificación con el movimiento hippie era total y lo corroboramos por la cantidad de conciertos Rainbow en los que participó. Tras grabar ese último disco se marchó a Inglaterra, intentando escapar de la influencia de ese pernicioso personaje. El 30 de julio de 1970 participa en un concierto que será grabado en Hawai para ser incluido en una película llamada “El Puente del Arcoiris”: una excusa de su mánager para sacar dinero, asociado con un productor que había trabajado con Andy Warhol. Quienes le vieron allí, afirmaron que se le veía muy mejorado respecto a los anteriores meses. De vuelta al Reino Unido, toca en agosto en el festival de la isla de Wight con toda una pléyade de estrellas de la época. Antes de subir al escenario, Jeffery le da dos LSD “Purple Haze”, ofreciendo una imagen tan lamentable que apenas pudo tocar unas pocas canciones. La gente que le vio, afirmó que “no era él”. Le estaban envenenando. El 3 de septiembre de 1970 toca en Dinamarca donde su bajista Cox sufre un desmayo y un ataque de locura por culpa de otro “tripi”, con toda probabilidad, proporcionado por el mánager. Más tarde, es el propio Hendrix quien colapsa por la misma droga. Desde que se había unido a la causa de los Panteras Negras (los derechos civiles de los negros) era seguido por el programa Cointelpro del FBI: Hendrix era un individuo peligroso para el Sistema. Recordemos que desde su mismo comienzo los servicios secretos norteamericanos habían manejado el tráfico de drogas y que su propio mánager era un más que probable agente. El 4 de septiembre toca en Alemania dentro del “OPEP Air Love and Peace Festival (Festival al aire libre amor y paz), donde, paradójicamente, los Hell Angels son los encargados de la seguridad y desatan una violencia similar a la que se produciría en el concierto de Altamont cuando un chico fue sacrificado “bajo el pulgar” de Mick Jagger. ¿Por qué ponen a los demonios a “cuidar” de los ángeles? Dos semanas después de esta sucesión de avisos, el guitarrista a caballo entre el diablo y lo espiritual, moría.
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 El meteórico guitarrista desaparecía tan sólo 4 años después de su fulgurante aparición, de una supuesta sobredosis, cuando estaba estupendamente según dijo su amigo Eric Clapton que fue una de las últimas personas que le vieron... Tenía solo 27 años, nuevamente, 27 años. Los mismos años a los que murió Robert Johnson. Hendrix volvía de una noche de juerga con su novia y se quedó dormido. Su amante de entonces, una alemana a la que había conocido poco tiempo antes llamada Mónica Daneman, salió de casa a fumar un cigarro y mientras tanto alguien entró y le introdujo el vino en su boca hasta finalmente ahogarlo. La ambulancia se lo encontró muerto, según dijeron posteriormente. Pero contrariamente a lo que en un principio se dijo, no había heroína ni fueron las pastillas la causa de su muerte, porque no se encontraron en grandes cantidades. Su novia Mónica Dannemann aseguró que estaba todavía vivo cuando apareció la ambulancia y que ella permaneció con él durante el traslado. Sin embargo, los médicos afirmaron que estaba solo cuando llegaron y que se lo encontraron muerto (llegaron a las 11 de la mañana y la defunción fue señalada en torno a las 3:30 de la madrugada). En 1996 Danneman se suicidaría (??), envuelta en problemas legales... justo el día antes de que fuera a declarar sobre el caso reabierto sobre Jimi Hendrix. Una prueba contundente de que sabía más de lo que dijo entonces y que, por otro lado, nos recuerda a la prostituta china que propició la muerte de Sam Cooke, y que acabaría siendo encarcelada por asesinato en 1979. Más similitudes. Curiosamente, poco tiempo antes de su defunción Hendrix había abrazado el movimiento por los derechos civiles de los negros, conocido como “panteras negras”, por lo que se convertía en un elemento peligroso para la élite, como lo habían sido Sam Cooke y Otis Redding años antes... En la noche en que murió, Hendrix se iba a encontrar con Eric Clapton en un concierto de Sly and the family Stone. Recuerda este dato.
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 Hoy conocemos que Jimi Hendrix sufrió abusos sexuales siendo niño por parte de un hombre de uniforme y su errático comportamiento se corresponde con el de las personas con doble personalidad. Su amante Fayne Pridgon afirmó en un libro autobiográfico que Hendrix estaba preocupado por las “cosas de la oscuridad” y que “solía hablar de un diablo que le habitaba. El no sabía explicar cómo actuaba a veces de la manera que lo hacía, las cosas que decía y las canciones que se le ocurrían. Realmente él estaba obsesionado con algo muy malo”. En la historia del rock and roll, las vidas se repiten con una exactitud tal que quien quiere seguir recurriendo a la “casualidad” es porque, sencillamente, no quiere reconocer la realidad. En 1968 hace su extraordinario debut la banda del ex guitarrista de John Mayall Peter Green, que deslumbra hasta a los propios negros con su guitarra bluesística y deja para la posteridad portentosas canciones como Albatross o la más versioneada de todas ellas, Black Magic Woman, en la que describe cómo una maga negra le ha hechizado y está “tratando de convertirle en el diablo”: ¿recuerdas a Jim Morrison? Literalmente. Su banda se llama “Los Fleetwood Mac de Peter Green” pero acabará quedándose simplemente con Fleetwood Mac, conquistando la escena del rock con esa guitarra que el mismísimo B.B. King alabó. Como muchos rockeros sabréis, Peter Green fue otra de esas grandes estrellas a las que el LSD dejó noqueado y fuera de la circulación durante años. Una trayectoria muy parecida a la del fundador de Pink Floyd, Syd Barrett. Lo que es más desconocido es cómo sucedió esa bajada a los infiernos de la locura, y el caso es que sus ex compañeros Mick Fleetwood, John McVie y Jeremy Spencer lo han explicado en un vídeo que puedes ver en youtube. Fue a mediados del año 1970, en un viaje a Alemania, concretamente a Múnich. Al parecer, cuando bajaron del avión, una espectacular mujer y varios hippies aristócratas más estaban esperando a Peter, desdeñando al resto de la banda, y le estuvieron cortejando hasta que se lo llevaron a una comuna, insisto, de “alta
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 sociedad”, donde se realizaba una fiesta. En esa misteriosa fiesta fue donde le dieron ese famoso LSD del cual nunca regresó la mente de Peter Green. La prueba de que fue ese ácido el que se lo llevó fue que el road manager de la banda también se quedó tocado por la experiencia. Los miembros supervivientes del grupo aseguran que aquella familia hippie en realidad era una secta. Es increíble lo mucho que se parece esa historia a la de Jimi Hendrix, ¿verdad?
 
 Janis Joplin: la feminista que deseaba amar Una de las jóvenes airadas que iría a California desde el sur tejano impregnada del aroma del blues sería la hija de un trabajador del petróleo llamada Janis Joplin. Habiendo sufrido los desaires de la gente de su pueblo por tener un concepto de la libertad diferente y acomplejada por su estética, Janis tomaría el estandarte de la mujer airada, que lucha contra su naturaleza y se libera de la supuesta opresión masculina pero que al mismo tiempo añora un hombre en su vida, trayendo el estilo negro en el blues a la juventud blanca con las bandas que lideró. Nuevamente, y como hemos visto en los casos anteriores, el camino al estrellato de Janis Joplin fue sorprendentemente rápido: en apenas tres años pasó de ser una perfecta desconocida en California a codearse con las grandes estrellas del naciente rock y a pasar a formar parte del cartel del Festival de Monterrey en 1967, junto al grupo al que se había unido en 1966, Big Brother and the Holding Company. Y todo, por un tal Chet Helms, quien la vio tocando en un garito de Tejas y se la llevó a San Francisco, donde le presentaría a los miembros de Big Brother (Gran Hermano) convirtiéndose en su mánager hasta el Festival de Monterrey, donde Janis eligió al de Dylan, Grossman, para que llevara sus asuntos... La airada voz de Joplin gritando a los cuatro vientos su malestar interior se fundamentaba en que debía vivir en la confusión entre el amor y el sexo que ejemplificaba su generación: la de la revolución sexual y la “pareja abierta”. El propio hedonismo que la había llevado hasta el éxito se convertía en su
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 peor cárcel cuando mantenía relaciones sexuales esporádicas de las que sus amantes escapaban deprisa: está bien documentado que los artistas Jim Morrison y Leonard Cohen fueron dos de sus amantes y que el segundo compuso la canción Chelsea Hotel pensando, precisamente, en ella, describiendo con muy poca sensibilidad el trabajo sexual, de tipo oral, que le hizo... En su gospel “Mercedes Benz”, Janis se ríe de las canciones espirituales, diciendo a Dios que ella quiere un Mercedes Benz; es decir, se muestra dispuesta a todo con tal de triunfar y no se recata en reírse de la espiritualidad, mientras desgrana en sus canciones su tremenda insatisfacción y la falta de cariño pero dejando entrever, al mismo tiempo, que está dispuesta a “cualquier cosa” con tal de ofrecer placer. La metáfora de “la bola y la cadena” (Ball and Chain), símbolo de la esclavitud, se repite en muchas de sus canciones, al igual que las referencias sexuales. La manera de cantar de Janis mueve a pensar que estaba poseída; es el grito de una mujer que no sabe cómo escapar de la cárcel en la que vive y elige el camino que más le perjudica, el de la autodestrucción... o el de una esclava... Adicta a las drogas para escapar de su infierno interior y bisexual como consecuencia de sus fracasos con los hombres, Janis Joplin también moriría trágicamente tan sólo cuatro años después de haber despuntado, en el año 1970, engrosando la lista de las estrellas muertas a los 27 años. Janis Joplin permanecería en la historia del rock como el prototipo de la cantante feminista, la mujer que quería una vida moderna, fuera de la triste convencionalidad de la época. Según detalla la Wikipedia, “las circunstancias de la muerte de la cantante fueron confusas, y aún hoy en día despiertan diversas hipótesis. El sábado 3 de octubre de 1970 Joplin visitó el estudio de grabación Sunset Sound Recorders en Los Ángeles, para escuchar la parte instrumental del tema ‘Buried Alive in the Blues’, antes de grabar su pista vocal, programada para el día siguiente”. En español, esa canción de Peter Butterfield significa “Enterrada viva en el blues” y contiene versos tan proféticos como éstos.
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 Domingo por la mañana, todo el mundo está en la cama Estoy en la calle, hablando por fuera de mi cabeza Este viejo muro de ladrillo que no me deja escuchar una palabra que dije Estoy enterrada viva en la tristeza Supliqué clemencia, oré a la lluvia No debí ser la que aceptara la culpa Alguien aquí está tratando de contaminar mi mente En algún momento de ese mismo día, le comunicaron por teléfono que su prometido, Seth Morgan, estaba en su casa jugando al billar con otras mujeres que había conocido ese sábado. En el estudio expresó su enojo por la noticia, y porque la noche anterior no había cumplido su promesa de ir a visitarla, pero a pesar de ello estaba contenta por el progreso de la grabación. Por la noche, salió del estudio a un bar junto con el miembro de su banda, Ken Pearson. Después de la medianoche se retiró a su habitación en el Landmark Motor Hotel. Al día siguiente, el domingo 4 por la tarde, Janis no apareció en el estudio según lo convenido, por lo que el productor Paul Rothchild (de la famosa familia Rothschild) comenzó a preocuparse. El administrador y representante de su nueva banda Full Tilt Boogie, John Cooke, decidió ir a verla, encontrando su automóvil Porsche descapotable en el aparcamiento. Al entrar a la habitación, la encontraron muerta, tirada en el suelo a un lado de su cama. La causa oficial de su muerte fue una sobredosis de heroína, probablemente ocurrida bajo los efectos del alcohol. Cooke cree que Joplin recibió accidentalmente heroína con una concentración más alta a la normal, como le ocurrió a otros adictos por la zona en esa semana, que también murieron de sobredosis. El episodio habría ocurrido alrededor de la 1:45 a.m. del día 4 de octubre. Se dice que esto le había sucedido en otras ocasiones, pero esta vez no hubo nadie que la ayudara. Algunas circunstancias que rodearon su muerte nunca se explicaron, como la pureza extrema que tenía la droga que la mató y que las jeringas usadas no se encontraron; se especuló incluso con que
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 pudo haber una persona involucrada en el asunto pero nunca se aclaró del todo. Es sumamente importante recordar que el último número uno de Janis Joplin, al igual que pasó con Sam Cooke u Otis Redding, fue póstumo: en este caso, con la canción “Me and Bobby McGee” escrita por el que dicen fue su novio, el cantante country Kris Kristofferson, hijo de un general, y al que la ex esclava presidencial Cathy O’Brien calificó de agente MK Ultra. Es decir, que todo apunta a que este casi seguro agente era quien controlaba a Janis Joplin. Curiosamente, a partir de su muerte, la carrera de Kristofferson como cantante de folk, despuntó... Otro disgusto para todos los seguidores de esta generación. Otro trauma. Otro mártir. Otra muerte a los 27. Por aquel entonces, estaba claro que los músicos eran los portavoces oficiosos de su generación y que, como los individuos de éxito, sus palabras eran capaces de generar tendencias y corrientes de opinión: así pues, quien tuviera el control de ellos... controlaba a las masas. ¿Pero qué pasaba cuando ellos no se atenían a las órdenes que les daban desde arriba?
 
 Sus Satánicas Majestades, al descubierto Sin duda que el grupo que más abiertamente se declaró seguidor de Satanás fue los Rolling Stones. Fundado sobre la base del trío Brian Jones—Mick Jagger—Keith Richards, en los años sesenta era sólo una más de las bandas que se formaron en Inglaterra siguiendo los pasos de sus admirados ídolos negros del rhythm and blues norteamericano. Desde sus inicios, los “culos de mal asiento” (como se traduce “Rolling Stones” al castellano) como concepto fue una operación de marketing de su mánager Andrew Oldham, que curiosísimamente fue quien contribuyó a crear a los Beatles. Es decir, que una vez lanzados los Beatles, Oldham desarrolló el concepto de sus antagonistas, su antítesis; el yin y el yang, una vez más. Un hecho tremendamente significativo que ha pasado desapercibido para muchos: después de crear a los chicos buenos de los Beatles, Oldham
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 crearía la otra dualidad, los Rolling Stones o la versión “mala” de los Beatles, como dejaron codificado los de Liverpool en la portada del Sargent Peppers. Es muy interesante conocer que en la biografía de Oldham se relata que, siendo hijo de un militar norteamericano, de jovencito se dedicó a estafar a los turistas para más tarde pasar a formar parte del equipo de relaciones públicas de Mary Quant ¡la lanzadora de la minifalda! Es decir, que Oldham era todo un profesional del arte de crear la realidad. Uno de los que mueven los hilos por detrás del escenario. Oldham tenía ¡19 años! cuando se hizo mánager de Los Rolling Stones: ¿qué clase de contactos en la industria tiene un chiquillo como éste? ¿De dónde procedían sus ayudas para aupar a unos desconocidos hasta conseguir presentarlos como los “rebeldes”: los antisistema, colocándolos así como los héroes de aquellos que buscaban libertad? Algo que sucedería en 1965 con la oda al hedonismo que significó Satisfaction, la canción que logró enganchar a una generación con el hedonismo como religión. Gran parte de su éxito provino de que fue grabada con una tecnología superior, la que tenía el sello Chess Records de Chicago, que contaba con una mesa de mezclas con más pistas que las existentes en la época. Los paralelismos con la carrera de Los Beatles no acaban ahí puesto que Lennon y McCartney compusieron la primera canción de Los Rolling Stones que no era una versión (“I wanna be your man”) y, a partir de ahí, milagrosamente se desencadenó la fórmula del éxito stoniana. Un hecho tremendamente significativo y extraño a la vez; como si Lennon y McCartney les hubieran enseñado la llave del éxito... a sus competidores. ¿Cuál era esa clave?¿Cómo conseguían generar tantas canciones pegadizas? “Satisfacción” fue la primera canción que aludió abiertamente a un rollo sexual de una noche, temática que continuaría “Let’s Spend the night together” 18 meses después, situándoles como la punta de lanza de la revolución sexual que por aquellos años comenzaba a despuntar: de hecho, los Rolling Stones fue-
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 ron catalizadores de este fenómeno social. La campaña de marketing para presentarlos como los “malotes” por antonomasia continuó en 1967, cuando detuvieron a Mick Jagger y Richards y les metieron en la cárcel por posesión de ácido lisérgico, haciendo que se levantara una campaña a su favor. Que estábamos ante “algo raro” es prueba que hasta ¡el diario The Times! publicó un artículo apoyándoles, con lo que el tema de la droga se convertía en un asunto de dominio público mundial. Lo que hoy se conoce como una bandera falsa, vaya. Los interrogantes en torno a este suceso son muy interesantes porque concitan a muchos personajes que hemos visto en las páginas anteriores. El 11 de febrero de 1967, Jagger y su novia Marianne Faithful fueron a la casa de Keith Richards en la campiña de Redlands (en la que había vivido el satanista Kenneth Anger) donde se encontraron con el fotógrafo Michael Cooper, el anticuario Christopher Gibbs, el amigo de Keith Nicky Kramer, el marchante de arte Robert Fraser con su criado y un individuo misterioso llamado David Schneiderman. Conocido por diferentes apellidos y desaparecido de la escena del rock and roll tras unas breves apariciones, este personaje sería conocido como “el Rey del ácido” y por manejar algunos tripis famosos en la época como “Strawberry fields”, “Sunshine” y “Purple Haze”. Dos de ellos se convertirían, curiosamente, en títulos de singles de los Beatles y Jimi Hendrix, respectivamente, como una prueba de por donde les vino la inspiración. Es decir: que la imagen de “chicos malos” que el publicista/ingeniero social creó como estrategia de márketing para vender a los Rolling Stones acabó haciendo que ellos se comportaran de esa misma manera. Que pasaran, en definitiva, a ser malos. ¡Cómo te vas a negar si no sólo te animan a ello sino que encima ganas más dinero por hacer lo que te da la gana! ¿Está claro quién manejaba a los Rolling Stones? Los Rolling Stones seguirían la estela creativa (y vital) de Los Beatles pero sin el componente social y político que se adivinaba en John Lennon y George Harrison, mudándose tam-
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 bién a los Estados Unidos a finales de los sesenta y produciendo el disco que paladeaba la psicodelia “Their Satanic Majesties” (1967, ‘Sus majestades satánicas’) en respuesta al Sargento Peppers, y la película The Rock and Roll Circus como contrapartida al Magical Mistery Tour de los Beatles. Siempre imitándoles. El binomio Richards-Jagger firmaba las canciones a pesar de que en ocasiones como Ruby Tuesday y Jumping Jack Flash eran otros miembros de la banda quienes aportaban las ideas originales (Brian Jones y Bill Wyman, respectivamente). Esta última canción de 1968 significaría el salto a la “primera división del rock and roll” de los Stones y fue la que conformaría el sonido que se haría famoso a partir de ahí, en el que las aportaciones de Brian Jones iban quedando cada vez más relegadas; los prolegómenos a la expulsión que sucedería el año siguiente. Tan sólo unos meses después (diciembre de 1968), Los Rolling Stones lanzarían al mercado su himno a Satanás titulado “Simpatía por el Diablo” que, curiosamente, fue grabado al tiempo que el cineasta Jean-Luc Godard hacía un filme acerca esa misma grabación, ¡sobre la grabación ¡¡de una canción! ¡una canción que habla del demonio! Esta inusual colaboración (cuando Los Rolling Stones era una de las bandas punteras del firmamento del rock and roll pero ni mucho menos la número uno) resulta todavía más intrigante cuando nos enteramos de que el origen de su letra está en la novela satánica El Maestro y Margarita que la actriz y cantante Marianne Faithful (y adepta al satanismo) regaló a su novio Mick Jagger aunque el satanista y padre del cine gay, Kenneth Anger, afirma que fue él quien inspiró esos versos. De cualquiera de las dos maneras, su objetivo es muy claro. En ella, Jagger no se recata en interpretar a un “personaje” que se autoatribuye los asesinatos de Jesús y John y Robert Kennedy, los de la familia de zares Romanov y la Segunda Guerra Mundial. También creo que os resultará clarificador conocer que la por entonces novia de Jagger, Marianne Faithful, es tataranieta del marqués de Sacher-Masoch, “padre” de la perversión sexual conocida como... sadomasoquismo. Muy importante también es la figura de la modelo italiana Anita Pallenberg,
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 que introdujo a Brian Jones en la brujería, y que le acabaría dejando por Keith Richards en un viaje conjunto por Marruecos: aquel suceso marcó el comienzo del declive de Jones... La modelo Anita Pallenberg, después de seducir a Bob Dylan o Jean Luc Godard, encandiló al entonces líder de The Rolling Stones Brian Jones, hasta que éste se enteró de que le ponía los cuernos con su compañero, Keith Richards, lo que le llevó al pozo de la depresión. A su vez, parece que durante el rodaje de la película Performance, Anita puso los cuernos a Richards con Mick Jagger, y de hecho se dice que sus encuentros se convirtieron en una película porno exhibida en Amsterdarm. En Performance, por cierto, Jagger interpreta a un rockero bisexual que entra en contacto con la mafia y, en palabras de la wikipedia, “se da cuenta de que el mundo del rock y el de la mafia no son tan diferentes”. ¿Resultado? Keith Richards y Jagger también dejaron de hablarse por culpa de Anita Pallenberg. Todo indica que ella fue otra clara inspiración para la vena satánica de los Stones y resulta también sumamente curioso que estuviera conectada con la troupe de Andy Warhol. Me parece que no hace falta dar muchas más pistas... Ese mismo año los Stones lanzaron la irónica canción “Street Fighting man” en la que se desmarcan de las revoluciones políticas de esos años 60 y vienen a decir que jamás triunfará una revolución; por ello, el hedonismo es la única salida. “Hay que pasárselo bien porque no hay nada que hacer”. En junio de 1969, mientras atravesaba una época de depresión por estar sufriendo lo que hoy llamaríamos “mobbing” dentro de la banda, Brian Jones aparece muerto en la piscina de su casa, pocas horas después de haber sido visitado por dos amigos que le encontraron “normal”. Otro más a engrosar el club de los muertos a los 27. Dado que él fue el fundador de la banda, los derechos de la marca “Rolling Stones” los tenía Brian Jones y no quería cederlos de buen grado, una vez que había sido expulsado de la banda. ¿Te imaginas qué hubiera sido de Mick Jagger y Keith Richards si no hubiesen dispuesto de la marca “Rolling
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 Stones”? ¿Te imaginas la cantidad de dinero que hubieran dejado de ganar? ¿Motivo suficiente para ordenar un asesinato? Lo dejo a vuestra elección, pero recordad que tan sólo un año antes Mick Jagger estaba interpretando a un rockero que entra en contacto con la mafia... Dos días después de su defunción, los restantes miembros de la banda (vestidos de un blanco impoluto) daban un concierto homenaje ¡al mismo tiempo que presentaban al nuevo guitarrista que sustituía a Jones!! Ni Jagger ni Richards fueron al entierro de su compañero: se marcharon a Australia para evitar tener que acudir. Os resultará también curioso conocer que Brian Jones compuso la banda sonora para una película alemana llamada “A Degree of murder” (‘Título de asesino’) con Anita Pallenberg de protagonista, sobre una mujer que accidentalmente dispara a su novio y luego contrata a dos hombres para deshacerse del cuerpo... Fue la única aportación de Jones en solitario fuera de los Rolling Stones. Pero la vida reserva muchas sorpresas pues, diez años después, en 1979, un chico de 17 años con el que Anita Pallenberg estaba manteniendo relaciones sexuales mientras su novio Keith Richards estaba de viaje, se disparó un tiro en la cabeza. En el juicio se dictaminó que se había suicidado, aunque se especuló con el famoso juego de la ruleta rusa como origen del disparo. Tres años antes, su bebé de 10 semanas e hijo de Richards murió de manera inexplicable, de lo que llaman “síndrome de muerte súbita”. Tan sólo tres meses después de la muerte de Jones, los Stones publican el disco Let It Bleed cuyo título significa, ni más ni menos que “Déjalo sangrar”, en cuya canción-título se escuchaba a Jagger decir: “por fin tenemos la steel guitar”. Curiosamente, el nuevo guitarrista Mick Taylor manejaba este estilo de tocar la guitarra al sustituir a... Brian Jones. Como digo, el citado y sangriento disco se publicó apenas tres meses después de la muerte de Jones pero el proceso de grabación comenzó antes de su muerte... Al parecer, Richards vivió una crisis personal
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 justo después de la muerte de Jones que le empujó a las drogas, lo que provocó que el nuevo guitarrista, Mick Taylor, tuviera que dedicarse a la composición de nuevos temas junto al propio Jagger. Quizás tuviera algo que ver que concibió a su primer hijo con Pallenberg en los días previos a la muerte de Jones, a quien, como hemos visto, robó a su novia. En este contexto, es preciso que nos detengamos a analizar la letra de la canción de Jagger y Richards “Midnight Rambler”, que podemos traducir por “Merodeador Nocturno” y es un indisimulado homenaje o recreación de los asesinos en serie. Fijaos en que a la mitad de la canción Jagger modifica la persona que narra los hechos, que pasa de la tercera del singular... a la primera. Es decir, ¡él mismo es el que habla! Merodeador Nocturno, de Jagger y Richards ¿Has oído hablar del merodeador Nocturno? Todo el mundo ha de ir ¿Has oído hablar del merodeador Nocturno? El que cerró la puerta de la cocina No da un grito de ayuda, cubierto con una capa de gato negro No ve la luz del día, está separado del tiempo en que canta el gallo   Estoy hablando del merodeador de la medianoche ll que jamás viste antes, estoy hablando del jugador de la medianoche ¿Le viste saltar el muro de algún jardín?    Suspirando en el viento tan tristemente: escucha y le oirás gemir   Bueno, estoy hablando del jugador de la medianoche   Todo el mundo ha de ir    ¿Oíste hablar del merodeador Nocturno? Vamos, cariño, no es un show de rock and roll   Estoy hablando del vago de la medianoche: sí, el que nunca viste antes ¿Has oído hablar del estrangulador de Boston?
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 Él no es uno de esos, ok, hablo del errante de medianoche, el que cerró la puerta de la habitación Me llaman el violador iracundo; el de la afilada navaja de puntillas O simplemente el tirador a muerte que deja los cerebros titilantes y, sabes, el que nunca viste antes    Así que si te topas con el Merodeador Nocturno, andando sigiloso por el mármol...   Bueno, él ronda como una orgullosa pantera negra: le puedes decir que yo te lo advertí   Bien, ¿no querrás oír al Merodeador Nocturno? Tómalo con calma cuando vayas, haré añicos el vidrio de tu ventana, meteré el puño por la plancha de acero de tu puerta    ¿Oíste hablar del Merodeador Nocturno? Dejará sus huellas en tu salón   ¿Oíste hablar del merodeador de medianoche? ¿Me viste hacer mi llamada de medianoche?  Y si alguna vez atrapas al merodeador nocturno, yo me llevaré a tu querida delante de tus narices   Bien, tómate con calma tu frío fandango   meteré mi navaja en tu cuello, nena! ¡Y sí que duele! Después de leer cosas como ésta, a este escritor le parece que si intenta explicar algo al lector, le está tomando por idiota, y yo no creo que tú seas idiota. Sólo te voy a dar un dato. ¿Quieres saber en qué fecha tocaron en directo por primera vez esta canción los Rolling Stones? El 5 de julio de 1969. ¿Te recuerdo el día en que murió Brian Jones? El 3 de julio de 1969. Exactamente: tocaron esta canción en el “homenaje” a Brian Jones. Sinceramente, no sé si debo hacer algún comentario más: creo que estaría insultando tu inteligencia si digo lo obvio...
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 Marianne Faithful afirmó en unas declaraciones que “por aquel entonces, Mick y Keith se sentían inmortales e intocables, como si no pudieran poner un pie mal. No tenían idea de las consecuencias de lo que estaban poniendo en marcha, la locura que desenvolvían, atrayendo a las fuerzas demoníacas que estaban congregando. Hacían chistes sobre ello, porque en Inglaterra el apocalipsis es un concepto bíblico. En los Estados Unidos, dada la mixtura entre fantasía y realidad en la que se vivía en aquella época, sobre todo en la cultura hippie, parecía una posibilidad definida. Los Stones no se lo tomaban en serio. Anita y yo, siendo mujeres, éramos menos cínicas sobre ese tipo de cosas”. La ex novia de Jagger ha señalado en varias ocasiones que tanto Jagger como Richards se metieron en el tema del ocultismo a través de un caballero con una “actitud ligera”. En sus memorias ella recuerda que “el mayor error interpretativo procedente de Let it Bleed era la estúpida idea de Mick como un discípulo de Satán”. Las declaraciones de la tataranieta del barón SacherMasoch sobre este tema han sido contradictorias a lo largo de los años, pues en una ocasión llegó a decir que “los Stones se reían de Kenneth Anger porque le consideraban un colgado”. ¿Entonces por qué colaboraron en una de sus películas, y de dónde provino la inspiración para el tatuaje que pone “diablo” y que Mick portaba en su pecho en la película “Rock and Roll Circus”? También es importante recordar que Anger vivió en la casa de campo de Richards, en Redlands, durante un tiempo. Los Stones coquetearon por un tiempo con la llamada Iglesia del Proceso, de inspiración satánica, liderada por un tal DeGrimston, cuando residían en Inglaterra. Según escribió Gary Lachman en “Fortean times” en un artículo de 1968, “el movimiento de DeGrimston se había expandido a los Estados Unidos, estableciendo iglesias en Nueva York, Boston, Nueva Orleáns, Los Angeles y San Francisco. En Alemania enviaron representantes al partido neonazi y visitaron las oficinas del diario Oráculo de San Francisco en el barrio de Haight Ashbury para reclutarlos para su causa. Parece que esos satánicos estaban
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 demasiado ocupados alumbrando la era de Acuario para prestar atención a Satanás. Después, el tal DeGrimston y su cohorte visitaron al ‘papa negro’, Lavey, jefe de la iglesia de Satán, pero supuestamente no le interesó lo que vinieron a contarle. Establecieron un ‘templo’ en el número 407 de Cole Street, cuyo vecino en el número 636 era... Charles Manson, que pronto se convertiría en el líder de ‘La Familia’, responsable de los asesinatos de agosto de 1969. En aquel tiempo, Manson era un ex convicto de poca monta, que tocaba la guitarra entre los desechos del flower power, que languidecían tras la ruina del verano del amor. Hay muchos autores que afirman que estaba metido en la iglesia del Proceso, aunque los componentes de esta iglesia lo negaron, la prueba de su relación es que varios de sus miembros visitaron a Manson en prisión después de los asesinatos”. La conexión entre Manson y la Iglesia del Proceso fue analizada por el fiscal de aquel caso, Vincent Bugliosi, en su libro de 1974, Helter Skelter, donde mostró documentos que prueban una cierta conexión entre ambos. Para ilustrarlo, aportó algunas ideas y objetivos que Manson compartía con la iglesia de los Degrimston, incluida su pertenencia a la Cienciología. En julio del año 1961, Manson fue enviado a una cárcel en McNeil Island, Washington, donde confesó que su religión era la cienciología afirmando: “nunca había tenido una idea religiosa pero la estoy formando en un nuevo método de salud mental llamado Cienciología”. Parece que su maestro fue otro convicto, Lanier Rayner, afirmando que en su tiempo en prisión adquirió el calificativo máximo en Cienciología: Grado Tetha. De diferentes documentos y testimonios se deduce que tuvo contactos con esa Iglesia e investigó este movimiento porque ambos preconizaban un Armageddon, basado en el libro del Apocalipsis y que las bandas de moteros, como los Angeles del Infierno, serían las tropas de ese apocalipsis y pedían que se pusieran de su parte. Bugliosi compara el sistema de creencias de El Proceso, que unificaba Jehová, Lucifer y Satán con el de Manson, que creía en una dualidad y que identificaba con Satán y Cristo al mismo tiempo. Dentro de la organización,
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 El Proceso era llamado “La Familia”, añadiendo que el símbolo de El Proceso es similar, aunque no idéntico, a la esvástica que Manson llevaba tatuada en la frente. Al final todas estas “iglesias” estaban relacionadas porque Hubbard, fundador de la Cienciología fue, también, discípulo de Aleister Crowley en la Orden del Templo Oriental. De acuerdo a todas sus investigaciones, Bugliosi declaró que “había al menos un enlace entre Charles Manson y el Proceso”. Durante el juicio por los asesinatos de Tate/La Bianca, el abogado metido a escritor le preguntó si conocía a DeGrimston, cuyo apellido real era Moore: “Manson negó conocer a Degrimson pero sí a Moore. Mírame. Moore y yo somos la misma persona”. Como vimos, la masacre de Charles Manson en casa de Roman Polanski tuvo como detonante la canción Hellter Skelter (“Atolondradamente”) de los Beatles, que parecía desencadenar una tormenta en la cabeza del líder de la secta La Fundación. Un líder que había salido de Utah meses atrás, donde muy previsiblemente le habían lavado el cerebro dentro de un programa MK Ultra. Una vez en California, se integró en la escena hippie, haciéndose amigo de Dennis Love (The Beach Boys), John Phillips y Mama Cass (Mamas and the Papas), Neil Young y los Rolling Stones entre otros muchos. Había llegado en noviembre de 1967 tras pasar siete años en la cárcel y gracias a sus conocimientos de Cienciología se convirtió en lo que hoy se conocería como un gurú new age. El creía que los negros iban a matar a blancos y así se lo hizo saber a sus acólitos. Está comprobado que sentía que canciones de los Beatles como Revolution o Helter Skelter le hablaban y le decían lo que tenía que hacer. Hay que recordar que existen fundadas teorías de que estas canciones llevaban mensajes subliminales enredadas en sus surcos por medio del “reverse speaking”. En concreto, se habla de que entre los numerosos ruidos que acompañan la canción Revolution se incluye la frase “turn me on, dead man” (“Actívame, hombre muerto”), al margen de un automóvil estrellándose y una voz que grita “Déjenme salir”.
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 El propio Manson confesó que realizó ceremonias de adoración a diferentes demonios en la casa de Polanski y Tate y que había conocido anteriormente a por lo menos una de las víctimas de aquel día, Abigail Folger. Según Maury Terry, autor de “El Mal final”, en una carta Manson afirmó que se vio con líderes de la iglesia del Proceso en la casa de Polanski-Tate al menos una vez. También reconoció que un elemento metido en la pornografía comentó en la casa de Sharon Tate que la iglesia estaba metida en drogas y pornografía infantil. Con todos estos elementos, es muy posible que los miembros de la banda sufrieran un lavado de cerebro, en concreto con las canciones de Los Beatles, “Revolution” y “Sexy sadie”, que parece que influía a Susan Atkins, una de las ejecutoras de esa matanza. De hecho, dejaron escrito en las paredes “Helter skelter”, que es el título de una de sus canciones en las que se dice “Cuando llego a lo más bajo, retorno a la cima del tobogán”. “Helter skelter” se puede traducir tanto como “tobogán” como por “confusión, atropelladamente o desbandada general”; que fue lo que sucedió aquel infausto día en casa de Roman Polanski. En su versión “al revés”, Helter Skelter contiene claramente las palabras “how far do you ask: the police cover up” (cómo de lejos quieres preguntar: el ocultamiento de la policía). De una manera menos clara , se oye “Yo estoy en su vientre”, “no pensaba que podría dormir, tal y como son las cosas” y por contra, más claramente; “Hey, Satán”, “tres dicen: no podré salvarte”, quiero alguien, dónde estás”, “A quién está matando, estoy fuera, fui tomado, sí querido chico, buenas noches, en tus pensamientos, en tus dudas, como el jefe quiere establecer, la mitad está fuera, pagano”. El citado autor Maury Terry también investigó al criminal David Berkowitz que fue arrestado por varios asesinatos en 1977 y que declaró que era miembro de ese culto satánico que asesinaba como parte de un ritual, implicando a la Iglesia del Proceso y confirmando que la citada secta satánica había estado implicada en los asesinatos de Sharon Tate/La Bianca. Parece que Manson repartía directamente LSD procedente de la CIA;
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 en concreto un nuevo tipo llamado “Luz solar anaranjada” y que su comuna lo tomó antes de cometer aquellos crímenes. Según relató en sus memorias el ex miembro de la banda, Tex Watson, ese LSD le convenció de que las visiones apocalípticas de Manson eran reales. Además, Watson recuerda que Manson les hacía consumir “mescalina, psilocibes y marihuana, así como un ácido mental llamado ‘STP’ que producía literalmente ‘cosas fuera de la mente”. El propio Watson añadió: “la gente tiende a pensar que Manson nos daba drogas para manipularnos mientras él se mantenía sobrio. Esto puede tener algo de razón pero la realidad es que un mago como Manson usa las drogas para contactar seres interdimensionales y ganar poderes sobrenaturales”. Resituándonos en aquellos luctuosos días, la salvaje matanza en la California hippie a manos de una comuna sucedió la semana antes del gran concierto de Woodstock, justo al otro extremo de Estados Unidos: en el otro gran polo revolucionario. En el verano de 1969, los últimos sueños de que el hippismo crearía una revolución se congregaron en torno a la granja Bethel, cerca de Nueva York, en un lugar conocido como Woodstock, donde, curiosamente, el gran pope Bob Dylan se recuperaba de un accidente de moto en una autorreclusión que le sacó de la circulación ¡justo cuando el movimiento que había ayudado a formar, más le necesitaba! ¿No es extraño que el festival de Woodstock se celebrara al lado de su casa? Te recuerdo los versos de la canción “Regreso a la carretera 61” que era una profecía de su abandono de la esfera pública con claras resonancias judías: “su promotor le dice que ponga algunas gradas al sol”. A lo mejor, todos nos aclaramos si te cuento que ¡los cuatro organizadores del evento eran judíos! Dos supuestos hippies, un músico (Artie Kornfeld) y un mánager (Michael Lang); y dos opulentos hijos de papá, John Roberts y Joel Rosenman. ¿Es mucho suponer que fue el propio Dylan (o las personas que le manejaban) quien ingenió el concierto “al lado de su carretera 61”? ¿Que él mismo estaba detrás de todo esto y por eso se retiró en esos cruciales años?
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 La versión oficial es que esos cuatro judíos montaron el concierto con la intención de obtener dinero para crear un estudio de grabación ¡cuando el concierto en sí era infinitamente más caro que el estudio! y la cosa se les fue tanto de las manos que al final lo convirtieron en gratuito, congregando una multitud de 250.000 personas. Un cuarto de millón de personas que veían que su sueño de cambiar el mundo se desvanecía y querían vivirlo, al menos, por unos días. Querían vivir la utopía que desaparecía: el más bello sueño de la historia de la Humanidad. Aquel festival significó el clímax de esa generación, reuniendo a cientos de miles de personas en torno a los grandes líderes de esa generación, con el anuncio de que se repartían “tripis” gratis y con una repentina tormenta que, para muchos, fue el comienzo de la manipulación climática porque dejó a los hippies encharcados en barro. Una buena metáfora de lo que sucedería posteriormente porque el movimiento hippie sería lanzado a la marginalidad de las llamadas ecoaldeas ¡justo como Aldous Huxley había profetizado en su libro “Un mundo feliz”! ¿Acaso no es curioso cómo se parecen los salvajes de ese libro a los hippies? Otra “casualidad”: el encargado de realizar el documental que haría famoso aquel festival de agosto de 1969 fue un desconocido Martin Scorsese, que dos años después comenzaría a convertirse en uno de los más exitosos directores de cine de su generación, caracterizado por utilizar la fórmula del “sexo, drogas y rock and roll” en sus películas. Es decir, el uso de las pegadizas canciones de la era dorada del rock and roll para generar el ambiente sobre el que se generan las tramas de la acción. Visto desde nuestros días, y teniendo en cuenta que el asesinato en casa de Roman Polanksi por parte de la Familia Manson (con tantas relaciones con el mundo del rock and roll y la familia hippie como hemos visto) ocurrió tan sólo una semana antes de este evento, se puede entender la espectacular afluencia como el canto del cisne de una generación. Un año antes, las fuerzas oscuras habían asesinado a Robert Kennedy y Martin
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 Luther King y el ingenuo mensaje de paz y amor que el movimiento hippie había lanzado se convertía en la perfecta coartada para que la gente permaneciera idiotizada sin darse cuenta de lo que estaba pasando: mientras les robaban a sus líderes, los embriagados jóvenes seguían pensando que todo se arreglaría si seguían dándose besitos y abrazos. El chaparrón que cayó el primer día y dejó embarrada a esa generación fue la premonición de que aquel error del sistema que apenas había durado dos años, no iba a ser permitido por más tiempo. Que esos sueños iban a quedar enterrados hasta que muchos años después volvieran a salir a la luz. De hecho, el movimiento hippie quedó censurado durante 40 largos años en los que no se volvió a saber de él, aunque durante ese tiempo el Movimiento Arcoiris, por un lado, y posteriormente el Movimiento New Age, generarían algunas propuestas para la transformación de la sociedad. Como recalqué en el libro La Conspiración del Movimiento Gay, es tremendamente significativo que, mientras que los hippies fueron condenados al olvido y mantenidos al margen de los medios de comunicación, otro movimiento que reivindicó la bandera del arcoiris (pero con un color menos) nacido, ¡precisamente! en ese mismo año 69 en el que moría el movimiento hippie, se fue aupando como emblema de la decadente sociedad de los siguientes 40 años. No parece exagerado afirmar que los gays fueron la medicina que el sistema creó para sustituir a los hippies. La falsa revolución. El gran cambiazo. El robo del arcoiris. El sexo sustituyó al amor. ¡Y recuerda que todo había comenzado con la revolución del amor...! Todas las piezas del rompecabezas encajan a la perfección cuando tomamos conciencia de que el bebé satánico de la película de Roman Polanski “La semilla del diablo” fue programado para nacer el mismo día en que los medios de comunicación lanzaron el movimiento gay en Nueva York (supuesta carga policial en Stonewall, 28 de junio) tras de lo cual se produciría el asesinato satánico de la familia de Roman Polanski como una ofrenda al diablo que le garantizó el éxito. Aquel año 1969 el sueño hippie se trastornó en una debacle satánica. Y, a poco que
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 se unen las piezas del rompecabezas, los responsables de esta expansión quedan meridianamente claros. El 9 de diciembre de 1969 Los Rolling Stones impulsan un concierto gratuito en unos terrenos muy poco aptos para un evento de esa magnitud en California. Unos guardas de seguridad pertenecientes a la secta de Los Angeles del infierno contratados por los Rolling Stones por intercesión del grupo The Grateful Dead matarán, tras un amago de pelea, a un espectador de un navajazo... Los acontecimientos se desencadenaron en la localidad californiana de Altamont mientras Jagger cantaba la canción “Simpatía por el diablo” vestido con el proverbial traje del demonio (la capa y los colores negro y rojo). Habían pasado únicamente cuatro meses desde que el amigo de Roman Polanski, Charles Manson, hiciera realidad el sueño satánico de su película “La semilla del diablo”. Te recuerdo que en las visiones del asesino MK Ultra Charles Manson, así como de los satanistas de la Iglesia del Proceso, ¡Los Ángeles del Infierno serían quienes traerían el apocalipsis! ¿Cómo lo sabían? ¿Por qué los contrataron los Rolling Stones? ¿Recuerdas que en un concierto de Jimi Hendrix sucedería lo mismo? ¡Y en otro de Fleetwood Mac! ¿Formaba todo parte de un plan preestablecido? Tony Sánchez, guardaespaldas y conseguidor de la droga de los Stones, envió una carta a la revista Rolling Stones después del concierto de Altamont diciendo lo siguiente: “para aquellos que saben, es obvio que los Stones, o por lo menos algunos de ellos, han estado envueltos en prácticas mágicas de Aleister Crowley desde el álbum ‘Sus Satánicas Majestades reclaman’. Pero allí al menos la magia era más blanca que negra. Desde entonces, el matiz se ha vuelto más y más oscuro. En el concierto de Altamont, Jagger apareció en su verdadera majestad con su cohorte de demonios, los Hell Angels. Acaecido apenas unos días antes del solsticio de invierno, cuando las fuerzas de la oscuridad son más poderosas, la luna estaba en Escorpio, que es el periodo cuando la vibración universal es más inesta-
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 ble”. Tony Sánchez continúa con su exposición: “Mick apareció en escena justo cuando la oscuridad era suficiente, al tiempo que el color rojo de la luz era perfecta para su práctica mágica. No sé si eran plenamente conscientes de lo que hacían. Siento que se sienten tristes por la experiencia pero tuvieron que pagar un alto precio por la lección”. La actriz Elizabeth Taylor dijo una vez, rememorando un encuentro con los Rolling Stones en casa de Mick Jagger en Londres: “yo estaba ayudándoles con el vestuario de su gira de 1969. Entonces Mick puso una cinta de la música que tocarían y empezó a bailar diciendo ‘haré esto y lo otro’ y así convertimos esas ideas en la ropa que llevaría. Pero en este viaje, el traje de noche sería diferente. Mick bailó con gran intensidad mientras me decía en una estela de lo que podríamos identificar como ‘sentimientos inconscientes’, un poco incoherente, lo que quería transmitir. Era más que describir las ropas o algo así, era más como si se hubiera convertido en Satanás y estuviera anunciando sus maléficas intenciones. Estaba revelando su verdadero rol. Aterrador, verdaderamente aterrador, era una parte de Mick que nunca antes me había revelado. Se estaba vanagloriando de ser Lucifer”. Para más detalles, el asesinato se produjo mientras Jagger cantaba la canción “Bajo mi pulgar” (“Under my thumb”) que es el ancestral gesto como los césares romanos señalaban quién debía morir en los circos. Más datos. La primera portada propuesta para ese disco de las Satánicas Majestades —de una fotografía de Jagger desnudo en una cruz— fue desechada por la compañía de grabación por ser “de mal gusto”. Más tarde harían una gira con el título “Bridges to Babylon”, “Puentes hacia Babilonia”, lo que demuestra que Jagger fue hecho Sir por la Reina Isabel a conciencia... Retomemos las piezas del rompecabezas para ver si encajan. El sacrificio ritual posiblemente ordenado por Sir Mick Jagger en Altamont ocurrió únicamente tres meses después de la muerte de Brian Jones, y el que Roman Polanski encargó sobre su propia mujer apenas unos días después. Mick Jagger com-
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 puso la canción “invocación para mi amigo el demonio” en la película del cineasta gay y satánico Kenneth Anger titulada “Lucifer rising” (que acabaría grabando el líder de Led Zeppellin, Jimmy Page) en la que además iba a aparecer como protagonista y que estuvo a punto de interpretar su hermano Chris. Según contó Marianne Faithful, Mick Jagger iba a ser Lucifer; Keith Richards, Belzebú; y Brian Jones, Astraroth; los príncipes del infierno. El guitarrista del grupo Love, Bobby Beausoleil, seguidor de Charles Manson, participó también en la película, lo que refuerza la idea de que todos formaban parte del mismo lobby satánico.
 
 93
 
 Descodificación de ‘American Pie’ En 1971 se publica la canción de Don McLean “American Pie” que explica a la perfección, en lenguaje codificado, lo que había sucedido en el rock and roll. Una vez comprendida, te das cuenta de que, sin lugar a dudas, es la mejor canción del rock and roll: la más completa. Una verdadera crónica generacional. La siguiente descodificación es una adaptación de la que encontré en esta web (www.whrc-wi.org) con algunos aportes personales. Para una mejor comprensión, coloco en cursiva la traducción de cada párrafo y más abajo la interpretación descodificada de lo que Don MacLean quería decir. Hace mucho, mucho tiempo/ Todavía puedo recordar cómo la música/ me hacía sonreír/ Y sabía que si tuviera la oportunidad podría hacer/ que esa gente bailase/ Y que fueran felices por un tiempo McLean va a hablar sobre el origen del rock and roll, su música favorita era la de los 50. Ya de jovencito pensó en hacerse músico. En aquel tiempo, la música era para bailar. Pero Febrero me hizo estremecer/ Con cada diario que yo entregaba/ Malas noticias en la puerta/ No pude dar un paso más   Se refiere a la muerte de Buddy Holly, que sucedió en febrero. No puedo recordar si lloré/ cuando leí acerca de su novia que dejaba viuda/ pero algo me tocó muy profundamente/ El día que la música murió
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 Elvis se había ido al ejército, Little Richard estaba haciendo gospel y Chuck Berry había sido detenido en un asunto de prostitución. La música había muerto aquel día con las esperanzas del rock and roll. (...) Así que adiós, ‘señora del pedazo de América’/ (Se está refiriendo a la viuda de Buddy Holly) ¿Escribiste el libro de amor y leíste el Libro del Amor?/ ¿Tienes fe en Dios, ¿si la Biblia te lo cuenta?/ ¿Crees en el Rock and Roll,/ que la música puede salvar tu alma mortal?/ ¿Y puedes enseñarme cómo bailar realmente despacio? El “libro del amor” era una canción de 1958 de Los Monotones. “¿Crees en el rock and roll?, ¿crees que puede salvar una vida mortal?”; se está refiriendo a la canción de Loving Spoonful “Do you believe in magic” y hace alusión a la inmortalidad que muchos pretendían obtener con el rock and roll. “Puedes enseñarme a bailar realmente lento”, se está refiriendo al significado de bailar románticamente en los 50s. Bien, yo sé que tu estás enamorada de él/ porque te vi bailando en el gimnasio/ Ustedes dos se quitaron los zapatos./ Hombre, recupero esos rhythm and blues. Está rememorando cómo la música te puede cambiar y volverte más natural, a través de la recuperación del sonido original, de lo auténtico (el rhythm and blues). Durante diez años, hemos sido nosotros mismos/ Y el musgo crece grueso sobre un Rolling Stone/ pero no es así como solía ser/ Cuando el bromista cantó para el Rey y la Reina/ Con una chaqueta que le pidió prestada a James Dean/ Y una voz que venía de ti y de mí. Cuando dice que el musgo crece grueso sobre el Rolling Stone, se refiere a Bob Dylan que se retiró en 1965 con la canción “Like a Rolling Stone” y no volvió a tocar en directo hasta 1975 (salvo en un par de festivales benéficos). Se está refiriendo a cómo cambió el mundo y luego dice que Dylan electrificado ya no es lo que solía ser. Califica explícitamente a Dylan como el “bromista” o “payaso” que le pidió prestada la chaqueta a James Dean en el
 
 96
 
 RAFAEL PALACIOS
 
 sentido de que se hacía pasar por él porque salía imitándole en el disco “Freewheeling” y en el siguiente verso quiere decir que su voz estaba representando a toda una generación. La sala del tribunal fue aplazada:/ no hubo ningún veredicto/ Y cuando Lennon leyó un libro de Marx,/ el cuarteto tocó en el parque/ Y nosotros cantamos canciones fúnebres en la oscuridad/ El día en que la música murió. Está diciendo que mientras Pete Seeger (el rey del folk) estaba despistado, Dylan le robó la corona (haciendo una alusión a Jesús por el judaísmo de Dylan). Luego pasa al asesinato de Kennedy, en el sentido de que nunca llegaron a condenar a Lee Harvey Oswald. Más tarde hace una alusión a cuando los Beatles se metieron en el tema político con la canción “Revolución”. Se refiere a un concierto de los Beatles en un parque. Las “canciones fúnebres” se refieren a los asesinatos de Robert Kennedy y Martin Luther King. Helter Skelter en un calor sofocante de verano/ Las aves volaron a resguardo de la radioactividad./ Se elevaron ocho millas y cayeron rápido/ Aterrizaron en la hierba./ Los jugadores intentaron un pase delantero./ Con el bromista en un lanzamiento lateral. La expresión “Helter Skelter” se refiere al verano de 1969 en el que la familia Manson, como hemos visto, realizó la masacre en casa de Polanski inspirados en la canción de Los Beatles Los versos anteriores no se refieren a aves sino al grupo The Byrds, uno de cuyos miembros fue detenido por posesión de marihuana y recluido en una clínica de desintoxicación. El siguiente verso se refiere al disco de este grupo “Eight miles high” en el que se pasaron del folk a la psicodelia. La hierba es la marihuana, evidentemente. Seguidamente comienza una metáfora con el juego del rugby americano en la que los jugadores son los manifestantes que querían la revolución con su paso adelante para acabar con la corrupción. El payaso (Dylan) se había retirado en 1966, como hemos visto anteriormente.
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 Ahora el aire del intermedio era un dulce perfume/ Mientras los sargentos tocaban una marcha/ todos nosotros nos levantamos a bailar/ Oh, pero nosotros nunca tuvimos la oportunidad/ Porque los jugadores intentaron tomar el campo/ Los de la banda se negaron a continuar/ ¿Te acuerdas lo que se reveló el día que la música murió? El “aire de intermedio” se refiere al descanso entre canción y canción durante el cual se respira el dulce perfume de los porros de marihuana que se disfrutan entre concierto y concierto. Los “sargentos”, evidentemente, son el “Sargento Peppers de los Beatles” y se refiere a que esa música ya era para escuchar, no para bailar, para la acción, que es lo que dice en el siguiente verso. Recuerda: “jugadores” son los manifestantes que en 1968 trataron de tomar las instituciones para derrocar al corrupto gobierno que había matado a los Kennedys y Martin Luther King. El último verso se refiere a lo que se estaba revelando el día que la “música” (el rock) “murió”. ¡Lo que se estaba revelando era la conspiración!! Oh, y allí estábamos todos en un lugar./ Una generación perdida en el espacio/ Sin tiempo para comenzar nuevamente/ Pues vamos: ¡Jack sé ágil, Jack sé rápido!/ Jack se sentó rápido sobre un candelero/ Porque el fuego es el único amigo del diablo. Los anteriores versos son tan claros que casi no necesitan explicación: se refieren al concierto de Woodstock, les llama “una generación perdida en el espacio” porque el ser humano acababa de llegar a la luna supuestamente. El siguiente verso se refiere a la canción de Los Rolling Stones “Jumping Jack Flash” y es una clara alusión al satanismo de MickJagger. Oh, y mientras lo miraba sobre el escenario/ Mis manos apretaban los puños de rabia/ Ningún ángel nacido en el infierno/ pudo romper aquel hechizo satánico/ Y mientras las llamas subían alto en la noche/ para alumbrar el rito del sacrificio/ Vi a Satanás riendo con deleite/ el día en que la música murió.
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 Está muy claro, ¿no? Se está refiriendo al hechizo satánico que el señor Mick Jagger hizo en el Concierto de Altamont y que fue la señal para el sacrificio ritual de un chico por parte de los Hell Angels. Ese fue el día en que la música murió: el día en que los satánicos tomaron el rock. Yo conocí a una chica que cantaba blues/ Y le pregunté por alguna noticia feliz/ Pero ella sólo sonrió y se fue/ Fui a la tienda sagrada/ donde solía escuchar música años antes/ Pero el hombre dijo que aquella música/ no se tocaría más allí Parece claro que se refiere a Janis Joplin, evidentemente, “la chica que cantaba blues” y cuenta cómo “se marchó” (en orden cronológico) después del concierto de Altamont. Luego pasa a contar cómo aquella música que le gustaba de los 50 ya no sonaría más; la música bonita, ¡estaba anticipando lo que iba a suceder en los siguientes años! Y en las calles los niños gritaban/ los amantes lloraban y los poetas soñaban/ Pero no se dijo ni una palabra/ Las campanas de la iglesia estaban rotas/ Y los tres hombres que yo más admiro:/ El Padre, El Hijo y El Espíritu Santo/ tomaron el último tren hacia la costa/ El día en que la música murió. “Los chicos que lloran” se refieren a las manifestaciones contra la guerra de Vietnam en las que la policía pegaba a los manifestantes. Con la palabra y las campanas de la iglesia se refiere a cómo esta generación se alejó de Dios, y lo deja más claro en el siguiente verso cuando dice “tomaron el último tren hacia la costa”: se retiraron de la escena tras el festival de Woodstock. El sueño terminó aquel verano con los crímenes satánicos que se sucedieron a partir de entonces y el rock derivó, descaradamente, en otra dirección diametralmente diferente a la inocencia y el positivismo con el que había nacido. A finales de ese mismo año 1969 se disuelven Los Beatles, curiosamente tan sólo dos meses después de que el mencionado filósofo Adorno muriera... Oficialmente, la causa de la separación fueron las diferencias entre Lennon y McCartney. Mientras el primero seguiría desarrollando una fructífera carrera a lo largo
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 de los años setenta, el segundo apenas tendría unos éxitos menores, y eso que se supone que sus capacidades artísticas deberían haber ido en aumento con el mayor conocimiento que dan los años. Por su parte, Lennon se convertiría en un icono mundial con su canción “Imagine” (1971) que, de alguna manera, mantuvo la llama encendida de la esperanza durante una década, la de los setenta, en la que las cosas se empezaron a poner muy duras... El sueño de un mundo “sin fronteras, viviendo la vida en paz, puedes creer que soy un soñador, pero no soy el único, espero que un día te unas y el mundo será uno” permaneció gracias a la llama del Beatle más carismático, el más claramente político, al cual se le unió una aristócrata japonesa que permaneció tres días a la puerta de su casa... hasta que le conquistó. Se llamaba Yoko Ono y para los fans de Los Beatles se convirtió en el mal personificado porque se la acusó de ser la responsable de la disolución del grupo, aunque, vista la deriva satanista que había tomado, y conociendo que Yoko fue la inspiradora de Imagine, parece que salvó a Lennon del abismo...
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 Los años 70: el sueño convertido en pesadilla Una parte de los hippies querían saltarse la moral a toda costa y, como en el dicho, “acabaron tirando el bebé con el agua sucia de la bañera”. Es decir, que derribaron cualquier noción del Bien. Vía libre, como hemos visto, para cometer las mayores atrocidades, entre ellas, el asesinato. Entre los que llegaron más lejos está sin duda el organizador del concierto de Monterrey y líder de Mamas and the Papas John Phillips, quien compuso la deliciosa canción “Si vas a California, no te olvides de llevar flores en el pelo”, verdadero reclamo para el verano del amor, inmortalizada por Scott MacKenzie: ¡marketing hippie! Bueno, pues el líder de Mamas and the Papas puso a su hija de nombre en recuerdo de aquel éxito “Laura McKenzie”. A los 12 años le proporcionaba cocaína y a la edad de 19 la drogó y la violó para impedir que se casara con su novio, convirtiéndose en amantes incestuosos durante diez años. No había reglas. En esas condiciones, no ha de extrañar que las tragedias siguieran asolando a los hippies, a todos los hippies, y por supuesto, a los líderes de su generación, que enseñaron el camino de la autodestrucción a todos los chavales del Planeta que irían cayendo por el sumidero de la droga en las generaciones subsiguientes, empeñados en hacer realidad ese absurdo adagio de “vive deprisa, muere joven y harás un bonito cadáver”.
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 La mayor estrella de la estupenda banda con las mejores armonías vocales, The Mamas and the Papas, era la gordita Mama Cass, que en realidad se apellidaba Cohen (el apellido de los rabinos) y que al parecer se aficionó a los barbitúricos para sobrellevar sus disgustos amorosos. La gran Mama Cass acabó muriendo en 1974 en el apartamento del gran compositor Harry Nilssson, con sólo 32 años, después de una actuación en Londres. Esto es lo que relata la Wikipedia sobre su deceso: “en el apogeo de su carrera en solitario, Cass Elliot realizó dos semanas de conciertos con entradas agotadas en el London Paladium del Reino Unido. Ella llamó por teléfono a Michelle Phillips (la rubita de The Mamas and The Papas) después de que realizó el concierto final el 28 de julio, totalmente eufórica, y le comentó que había recibido grandes ovaciones cada noche. La cantante se retiró a descansar más tarde y unas cuantas horas después murió mientras dormía, a la prematura edad de 32 años. Fuentes forenses declararon que su muerte se debió a un fulminante ataque al corazón”. Como queda dicho, Mama Cass había pertenecido al grupo en el que se desarrollaron los asesinatos de Charles Manson y era una de las mejores amigas de Sharon Tate, a quien unos satánicos le quitaron el bebé de su vientre. Otra que murió en lo mejor de su carrera. Como hemos visto, tanto el mencionado Philips como todos los miembros de la banda Crosby Still and Nash o Frank Zappa eran hijos de militares de alta graduación, al igual que el propio Jim Morrison, lo que prueba la implicación que el ejército tuvo en el rock porque hay que recordar que el mánager de Elvis era un ex militar (Coronel Parker) y que la discográfica del ejército británico Emi fue la encargada de lanzar el fenómeno del rock en Inglaterra. El caso de Jim Morrison, carismático líder de The Doors, es especialmente significativo porque su muerte, acontecida en París —una vez más oficialmente por las drogas— se produjo el mismo día en el que su padre era nombrado almirante, con la particularidad de que este hombre había sido el comandante
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 en jefe de las tropas norteamericanas en la bahía de Tonking el mismo día en que sucedía el ataque de bandera falsa que daría comienzo a la plena implicación de los Estados Unidos en aquella absurda guerra. O sea, que el padre estaba luchando en la guerra de Vietnam mientras el hijo movía a los contrarios a esa guerra: un poco raro, ¿no crees? Su mánager se llamaba Paul Rothschild: ¿te suena de algo? Nos encontramos con otro supuesto muerto por sobredosis... que había abandonado las drogas tiempo antes. Aterrado por la muerte de su amiga Janis Joplin, Morrison había dejado las drogas. Lo que sí es cierto es que Morrison sabía que era vigilado por el FBI dentro de la operación Cointelpro y le confesó a varias de sus amistades que temía por su vida. Muchos años más tarde, en el año 2013, la ex novia de Mick Jagger y procedente de una de las mejores familias británicas, Marianne Faithful, confesaría que otro de sus ex novios fue quien mató a Jim Morrison al proporcionarle una droga “demasiado pura”, algo que nos recuerda a la muerte de Janis Joplin. En sus declaraciones, Faithful negó la existencia de una conspiración aunque implícitamente admite que la muerte del ídolo del rock no sucedió por casualidad. Morrison se autodenominaba a sí mismo “el Rey Lagarto” y sus pretensiones de convertirse en un chamán siguiendo la senda de Carlos Castaneda le llevaron a experimentar con los alucinógenos en el vecino Méjico, como bien relata la película que se hizo sobre su vida. La influencia de su estilo sobre el escenario (heredero de Elvis) se consumaría en bandas como The Cult, INXS o los españoles Héroes del Silencio y su figura como icono del rock “intelectual” se extendería hasta nuestros días. No hay duda de que su figura era uno de los iconos de su generación y su repentina muerte fue otro durísimo golpe que al mismo tiempo generó un mito que subsistió durante generaciones: otro póster indeleble como el del Ché Guevara. Al igual que Janis, Hendrix, Jones y Robert Johnson, Morrison murió a la edad de 27 años.
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 La droga lo hizo, la droga se lo llevó El movimiento hippie moría a causa de la droga extendida por la CIA y el satanismo que acabó con los sueños románticos de los idealistas, y mientras las estrellas meteóricas que tenían un componente político iban cayendo víctimas de accidentes, supuestas sobredosis y comportamientos suicidas, los nihilistas y abiertamente satánicos Rolling Stones iban perdiendo rivales y emergiendo como “la mejor banda de rock and roll”. En el año 1971 adoptarían como símbolo la popular lengua fuera; un aparente símbolo de “libertad” pero que en realidad es otra herencia más del satanista Aleister Crowley. A mediados de los años sesenta y mientras los hippies finos se iban a California, los aguerridos sureños también se dejaban el pelo largo pero en cambio estaban muy a gusto en sus praderas y lo que hacían era acercarse a los maestros del blues y el soul, como el mítico Wilson Pickett. A los orígenes. En este caso, no había una ruptura generacional como sí la hubo en California. Un melenudo hippie veinteañero de nombre Duane Allman decidió no marcharse de la puerta del estudio hasta que le dejaran grabar con Wilson Pickett y cuando por fin accedieron a dejarle, se encontraron... con un genio: uno de los creadores de ese cruce entre el blues-rock y el country que acabó llamándose “rock sureño”. Durante ese comienzo de los años 70, los Allman Brothers que fundó junto a su hermano Greg, reinaron indiscutiblemente y sus influencias se extendieron hasta Los Eagles, ZZ Top o los Lynyrd Skynyrd del mítico Sweet Home Alabama bien entrados los años 70. Nos encontramos con un genio que influyó tanto a un tal Eric Clapton que hasta fue a su casa para aprender de él con su banda Dereck and the Dominos y acabó adoptando un riff de guitarra suyo para lanzar la mítica canción “Layla” dedicada a la mujer de su gran amigo George Harrison, a la que había conquistado. Una doble trampa, por tanto, de este personaje, considerado por un tiempo “el dios de la guitarra”, pero que la historia le descubre como un gran plagiador.
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 Los Allman Brothers se hacían la banda más grande de su época, y la estela de Duane Allman como el mejor guitarrista de su tiempo se expandía allende sus fronteras, granjeándose elogios y generando influencias hasta el punto de que le dieron un disco de oro. Tres días después de recibirlo, en 1971, se estrella con su moto terminando nuevamente la fulgurante vida de otro genio de la guitarra ¡justo cuando estaba en lo más alto de su carrera! ¡Otra vez! Pero esta muerte tiene otra coincidencia: otro nuevo amigo-competidor de Eric Clapton, tras Jimi Hendrix, que muere en la cumbre de su carrera. Otra curiosidad: días antes de este accidente los Allman Brothers habían apoyado la candidatura de Jimmy Carter para gobernador de su estado, Georgia. Pero la “desgracia” para el rock sureño (que conllevaba los valores morales del Sur, en contraposición al decadente norte) no vendría sola. Al año siguiente, moría otro miembro de la banda, en otro accidente de moto ¡tres bloques más allá de donde Duane había fallecido! ¿No es un poco extraño? Sus paisanos de Lynyrd Skynyrd recogerían el testigo de la bandera sureña con unos álbumes antológicos, que seguían la estela dejada por el inolvidable Duanne Allman y apoyarían nuevamente la carrera de su paisano Jimi Carter, esta vez a la presidencia de los Estados Unidos en la pugna electoral de 1976. Unos meses después de ese evento, el avión en el que volaba su líder Ronnie Van Zandt junto con otros miembros de la banda, se estrellaba como ya sucedió con Buddy Holly, Ritchie Valens y Big Bopper dos décadas atrás, en otra de esas “casualidades del destino”, pues las plazas de la avioneta estaban cubiertas y hubo dudas hasta el final sobre quienes las tomarían. El rock sureño parecía estar viviendo una especie de guerra sucia... En aquellos finales de los sesenta y principios de los setenta, cuando la revolución de los ingenuos estaba claro que iba a morir, los músicos sureños comenzaron a recuperar el legado del “blues de los blancos”, conocido como “country music”. Y como no podía ser de otra forma, los vampíricos Rolling Stones,
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 que seguían fagocitando las influencias que sonaban en el ambiente, se acercaron a Nashville para grabar uno de sus éxitos más conocidos: Honky Tonk Women (mujer de putiferio). Keith Richards se hizo especialmente amigo del emergente talento Gram Parsons, fundador de The Flying Burrito Bros y anterior miembro de The Byrds... que moriría en 1973 a la edad de 26 años. Nuevamente nos encontramos con una extraña muerte por aparente sobredosis, en la que los servicios sanitarios nunca llegan, con lo que acaba muriendo otra estrella emergente. U otro competidor, según se mire... El relato de los hechos es que Parsons sufrió una sobredosis de heroína en los alrededores del parque Joshua Tree mientras había enviado a su secretario a por más marihuana a Los Angeles. Parece que se recuperó de una primera indisposición y se volvió a dormir pero a las 10 de la mañana empeoró; las dos chicas que le acompañaban no sabían qué hacer, así que llamaron a la ambulancia, que le recogió a las 12 de la mañana y ya en el hospital le dieron por muerto a las 12:30. Al principio, la causa de su muerte fue calificada de “natural”, no encontrándose rastros significativos de alcohol, cocaína o heroína en sangre, pero sí en la orina y en el hígado. Alguien quería ocultar algo porque las chicas que estaban con él habían escondido las drogas que atesoraban, y el mánager se las llevó a Los Angeles. Sus testimonios y el del dueño del motel se contradijeron. Su padrastro, al que detestaba, se llevó el cadáver a Louisiana para enterrarlo porque de esa manera heredaría sus derechos de las canciones, lo cual no habría ocurrido de haber sido enterrado en Nueva Orleans, como en principio se iba a hacer. Sin embargo, su mánager y productor Phil Kaufman robó el féretro porque decía que Parsons no habría querido que lo enterrara su odiado padrastro y acabó quemándolo en una pira cerca del Joshua Tree. La policía adujo que había sido una “cremación ritual”. A pesar de que el padrastro acabó enterrando sus restos en Louisiana, no consiguió quedarse con su herencia porque Phil Kaufman, el mánager judío, no había hecho efectivos los pape-
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 les del divorcio de Parsons, por lo que su ex mujer era todavía su viuda y acabó repartiéndose su herencia con la hija y la hermana del genio del country. Más sintomáticas conexiones. Había sido el propio Keith Richards quien había conectado a Gram Parsons con Kaufman, el hombre que había montado la escapada en la que acabó muriendo el genio, el que le conseguía la droga y el que robaría su cadáver. Además de ser el mánager de Parsons, Phil Kaufman trabajó para los Rolling Stones, Joe Cooker, Emmylou Harris, Frank Zappa... y Charles Manson, con quien grabó un disco. Kaufman incluso se vanagloria de haber vivido con la secta del psicópata y “haber follado con más asesinas en serie que nadie en el show business”. Muy raro todo, ¿verdad? ¿De verdad crees que esto es normal? ¡Siempre se mueren cuando alcanzan el cénit de su carrera! Bueno, todos no, hubo quien se retiró a tiempo... Cuando ya la droga se había llevado a los líderes de su generación, en el año 1973 regresó de su retiro el “profeta” Bob Dylan pasándose, ¡cómo no!, al estilo country, es decir, a la vieja música de los conservadores (los progresistas habían muerto con la droga) y convirtiéndose por un tiempo al cristianismo en el año 1978, abrazando la doctrina apocalíptica del Armagedón, publicando varias canciones de inspiración bíblica como “Dios puso nombre a los animales”. La traición a sus raíces le duró poco, porque en 1992 se reconvirtió al judaísmo hasídico e incluso pasó un tiempo en un kibutz israelí, educando a sus hijos en la tradición judía. A pesar de lo extraño de esa desaparición durante 7 años, Dylan nunca llegó a explicar por qué abandonó a los hippies en los años cumbre y por qué reapareció tantos años después. ¿Sabía lo que iba a pasar acaso? Su ex novia Joan Báez parece que en el año 1975 sí se había enterado de cómo había sido utilizada porque escribió la canción “El 33 de agosto”, en la que se describe a sí misma “aterrizando en la estación en la que el ‘hombre ciego’ sigue cantando su canción sobre lo que los demás no pueden entender” (una
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 parodia, evidentemente, del “The times they are a changing”, del propio Bob Dylan porque canta los mismos versos). En ella, Báez describe las voces demoníacas que pueblan su cabeza y la lucha por no abandonar a Dios. Como queda dicho, su padre fue jefe de operaciones del Instituto de Investigaciones Cornell, donde se puso en marcha el proyecto MK Ultra. En 1976, la generación que alumbró el movimiento hippie perdió al compañero de Dylan y Báez en aquellos primeros conciertos-protesta. El nombre de Phil Ochs ha quedado sepultado en la memoria de los rockeros pero en esos comienzos de los 60 formó una alianza con la pareja por excelencia, una amistad que cultivarían a lo largo de esos años. Durante los años 70, Ochs se propuso ser un cruce entre “Elvis” y el Ché Guevara, llegando a vestirse como el Rey y solicitando que el Coronel Parker fuera su representante. Tiempo después, comenzó a afirmar que era seguido por el FBI y la CIA, llegando a autopresentarse con un álter ego (John Butler Train) que desembocó en que fuera diagnosticado con “trastorno bipolar” y que intentaran encerrarlo en un psiquiátrico: años antes había comenzado a beber en exceso. En abril de ese año, apareció colgado de una cuerda, calificándose el hecho de “suicido”. Tiempo después, se desclasificaron los documentos que probaban que sí era seguido por el FBI, que tenía una carpeta con 500 páginas dedicadas a él, en las que se le calificaba de “peligroso”. En ese mismo año 1976 se lanza al mundo la estupenda canción del grupo The Eagles “Hotel California” que para muchos investigadores contiene referencias satánicas. En principio, el nombre de la banda hace referencia a un viaje de peyote; el águila como animal totémico de la cultura chamánica mesoamericana. Tras sus incursiones en el folk, el sonido western y el country, los miembros de Eagles firman esta monumental canción que ha levantado grandes dudas sobre su posible referencia al satanismo. No hay duda de que describen una viaje a un lugar misterioso de California (como los propios miembros de la banda hicieron, porque venían del Este) en el que una mujer les da entrada a un lugar, un hotel.
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 Los miembros de la banda respondieron a las acusaciones aduciendo que la letra se refiere al final del sueño americano, representada en esa “California del placer” que describen en la canción: “esto puede ser el cielo o el infierno”. Pero los versos de la canción son bastante ambiguos: “había voces en los pasillos y pensé que decían ‘bienvenido al hotel California’, qué lugar más amoroso, que cara más amorosa”. ¿Por qué dice “pensé que decían”? Si fuera un lugar amoroso habría dicho “me decían”, afirmándolo, y no “pensé que decían”... Seguidamente dice: “muchas habitaciones en el hotel California, en cualquier época del año”. Se refiere a la chica que le abre la puerta como “su mente es retorcida como de Tiffany y tenía un Mercedes Benz, tenía un montón de guapos chicos a los que llamaba amigos”. (¿Se está refiriendo a Janis Joplin que cantaba, como hemos visto: “Señor, dame un Mercedes Benz”?). Lo más interesante viene cuando canta “así que llamé al capitán, por favor deme vino” y responde: “no hemos tenido ese espíritu aquí desde 1969”. ¿Se está refiriendo a la matanza de Charles Manson o al espíritu de los inocentes hippies en Woodstock? Quizás estos versos nos ayuden a determinarlo. “Y todavía estas voces me llaman desde muy muy lejos: levántate en mitad de la noche para oírles decir: bienvenido al Hotel California”. Parece que está hablando de una forma de sonambulismo. Los siguientes versos me parecen definitivos: “espejos en el techo, champán violeta en el hielo y ella dice: ‘tan sólo somos prisioneros aquí, de nuestro propio dispositivo’. Y en las habitaciones de los maestros (los jefes) se reunían para la fiesta. Apuñalaban con sus cuchillos de acero pero no podían matar a la bestia”. ¿La matanza de Charles Manson otra vez? “Lo último que recuerdo es que corrí a la puerta, tuve que encontrar el pasillo de vuelta al lugar del que había venido”. “Reláx”, dijo el hombre de la noche. Estamos programados para recibir (o para que nos paguen). Puedes hacer el check out [en un hotel, registro para irse] pero no te puedes ir jamás!!”
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 Parece claro que está describiendo el pacto con el diablo de las estrellas del rock en California y cómo, cuando se quieren salir, como le pasó a Janis Joplin o a la generación del 69, ya es tarde. “No te puedes ir jamás”, sentencia.
 
 El glam, triunfo del transformismo La introducción de la droga en el ambiente de la contracultura por parte de los propios gobiernos es un hecho comprobado a tenor de lo revelado en documentos secretos de la Operación Mockinbird y las investigaciones del fallecido periodista Gary Webb y el ex policía de Los Angeles Michael Ruppert (ver periódico El Jaque Mate). Al igual que el periodo de la música psicodélica fue una consecuencia de la ingeniería social a base de LSD, la subsiguiente extensión de la heroína por las calles de las grandes ciudades del planeta como consecuencia de la guerra de Vietnam trastornó las mentes de muchos jóvenes que perdieron su identidad, y acabó alumbrando... el movimiento gay. ¡Ya no sabían quiénes eran! La “contracultura”, entendida como un movimiento aparentemente antisistema ¡pero publicitado por los medios del propio sistema! tuvo una importancia central en la extensión y adopción de estos nuevos comportamientos por parte de los deseosos de libertad, que la entendieron por “hacer lo contrario a lo anterior”. No como un reconocimiento a su ser verdadero sino por la negación del supuesto enemigo, que son dos cosas muy pero que muy diferentes. Si en California el movimiento hippie artículó esas ansias de libertad, en la costa Este norteamericana el personaje central de esta contracultura fue un extrañísimo checoslovaco que decía hacer arte coloreando las fotocopias de las caras de los ídolos muertos: Marilyn Monroe, Kennedy, James Dean... El emperador desnudo se llamó Andy Warhol, y la cohorte de aduladores que aprovechaban su tirón con los medios para medrar se convirtió en la rutilante escena neoyorquina donde aparecieron la Velvet Underground de Lou Reed, las muñecas transformistas
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 de los New York Dolls, los Blondie de Debbie Harry y los Ramones, entre otros grupos seminales. De entre todos ellos, los primeros fueron apadrinados por el “emperador desnudo” Andy Warhol, y su música atonal se convirtió en una referencia de los individuos que creían estar más adelantados que los demás porque conducían sus vidas hacia la autodestrucción. La temática de su primer disco, publicado en 1967, es toda una declaración de intenciones: desviaciones sexuales, prostitución, drogas, sadomasoquismo e incitación al suicidio. Todo un anticipo del movimiento gay. En otra extraña decisión, reconocida por los propios miembros del grupo, Warhol impuso a los músicos de la Velvet que la enigmática modelo alemana Nico fuera la cantante, sin experiencia previa alguna. La biografía de Christa Fagen (su nombre verdadero) también contiene numerosas sorpresas porque abandonó la escuela a los 13 años para vender lencería y comenzar, inmediatamente, ¡a ejercer de modelo a tan tierna edad! A los 15 años fue violada por un militar norteamericano, apareciendo posteriormente en varias películas del neorrealismo italiano, incluida la famosísima “La Dolce Vita” de Federico Fellini. Menudos contactos, ¿no? El camino hacia el éxito de Nico fue paralelo al de la mencionada Anita Pallenberg: ambas se hicieron famosas gracias a Andy Warhol, ambas formaron parte de la troupe de los Rolling Stones y ambas eran aficionadas a la brujería. En concreto, Nico conoció a los Rolling Stones en 1965, y dijo una vez sobre Brian Jones: “Brian es un brujo. Nosotros estábamos interesados en estas cosas y Brian estaba muy metido en ello”. Según el libro de Richard Witts “Nico: la vida y las mentiras de un icono”, ella también afirmó en una ocasión que “Jones vacilaba de ser un experto en ocultismo pero era como un niño con una seta mágica. Era una excusa para ligar y provocar. Leía libros de Aleister Crowley, que afirmaba ser el demonio personificado. Le dije a Brian que yo conocía el demonio y ¡era alemán!”. Witts dice en su libro sobre la cantante Nico: “era fácil no quedar absorto y como muchos chicos
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 aburridos de su generación, Brian Jones estaba fascinado por el tema. Leyó lo que pudo y aprendió a amar a los espíritus del lado oscuro”. En ese libro también se relata que Nico estaba fascinada por el uso inverso de los símbolos cristianos, compartía con Brian Jones su atracción por tocar los tabúes y eran fácilmente manipulables. Otra extraña conexión con los Rolling Stones estriba en que la canción de la Velvet Underground escrita por Lou Reed “Venus in furs” se basaba en una novela del autor del siglo XIX Leopold Ritter von Sacher-Masoch, padre del sadomasoquismo y tatarabuelo de Marianne Faithful, que por cierto tuvo una esclava. Así, como lo oyes. Todo ello hace que nos preguntemos por el papel que tanto Anita Pallenberg como Nico y la propia Marianne Faithful tuvieron en el desarrollo de las temáticas de los Rolling Stones y la Velvet Underground, pilotados a distancia por el seguro agente Andy Warhol a través de estas “modelos” que bien podrían ser consideradas “brujas” o, incluso, “agentes de inteligencia”. Desde luego, sus perfiles encajan a la perfección con el de los agentes MK Ultra. Así pues, el famoso “artista” Warhol tuvo un papel protagonista en la organización de esta falsa contracultura. La filosofía de que no había ningún sentido en la vida ni Dios, era apoyada por los mass media, que premiaban con más minutos de publicidad a los “artistas” que demostraran mayor capacidad para autodestruirse y, por ende, convencer a la población juvenil de que ese camino, el de la autodestrucción era “lo más”. Con esa sencilla ecuación es cómo se consiguió conducir a una generación al camino de la droga, aderezado con canciones que bien parecen “jingles publicitarios” de la droga como Brown Sugar, Heroin o Cocaine. Una manera descarada de empujar a su consumo a millones de sus seguidores, que hacían, inconscientemente, este razonamiento: “si ellos han llegado tan arriba consumiendo esta droga y tienen todas las chicas que quieren, si yo también la tomo, también alcanzaré el paraíso”. Si, al margen de lo pegadizas que son, te detienes a analizar lo
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 que estaban diciendo y lo pones en el contexto de lo que sucedió después, lo verás claro. Cocaine, de JJ Cale, popularizada por Clapton, 1976. Si quieres pasar el tiempo, la tienes que llevar; cocaína Si quieres bajar y quedar en el suelo; cocaína Ella no miente, ella no miente, ella no miente, cocaína   Si tienes malas noticias, quieres patear la tristeza; cocaína Cuando tu día se terminó y quieras correr; cocaína Ella no miente, ella no miente, ella no miente, cocaína   Si ya todo acabó y te quieres ir; cocaína No olvides esto, no puedes regresar; cocaína Ella no miente, ella no miente, ella no miente, cocaína  Heroína, de Lou Reed, 1967 No sé ni dónde voy pero voy a perseguir el reino si puedo/ Porque me hace sentir como un hombre cuando me pongo un chute en mi vena/ Y te digo que las cosas no son igual cuando estoy lanzado en mi carrera/ y me siento como un hijo de Jesucristo, y creo que no sé/ He tomado una gran decisión: voy a destruir mi vida/ porque cuando la sangre empieza a fluir/ cuando se dispara el émbolo de la jeringa/ Cuando estoy cerca de la muerte/ no me podéis ayudar, tíos, y todas vosotras, dulces chicas con vuestra dulce palabra, podéis iros todas a paseo/ Y creo que no sé, ojalá hubiera nacido hace mil años/ Ojalá hubiera navegado los mares oscuros en un gran clipper, yendo de aquí para allá, con un traje y una gorra de marinero/ Lejos de la gran ciudad, donde un hombre no puede ser libre, lejos de todos los demonios de esta urbe/ De él mismo y de los que le rodean: Oh y creo que no sé/ Heroína, sé mi muerte: la heroína es mi esposa y mi vida./ Porque una dosis en mi vena llega a un centro en mi cabeza  y entonces estoy mejor que muerto/ Porque cuando el ‘chute’ empieza a fluir realmente no me importa nada de todos los payasos de esta ciudad/ Y todos los políticos haciendo ruidos locos y todo el mundo pisoteando a los demás, y todos los cuerpos muertos apilados./ Porque cuando el chute empieza a fluir, realmente no me importa nada/ y cuando la heroína está en
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 mi sangre, y esa sangre en mi cabeza, entonces agradezco a dios por estar tan bien como muerto/ Y agradezco a dios que no me entero. Y agradezco a dios que nada me importa.   Esta canción condujo a la autodestrucción a miles de jóvenes de los años setenta que conectaron con el espíritu narcisista, y rebelde, de este especie de himno antisistema y que encuentra en el suicidio su forma de rebeldía. Droga y sexo. Siempre droga y sexo. La vía de escape de una civilización moribunda: los rebeldes creían que a través de ellos derribaban al Poder, sin saber que era el propio Poder el que los promovía cuidadosamente, apoyando la contracultura controlada. El reclamo de que convirtiéndose en estrella del rock uno conseguiría mantener más relaciones sexuales sería el verdadero cebo para que muchos se convirtieran en músicos, algo reconocido por ellos mismos, como el propio Roger Waters, líder de Pink Floyd. Dado que estos seres serían elevados a la categoría de dioses (eso significa la palabra “ídolos”), las féminas que quisieran paladear las mieles del paraíso se acercarían a ellos para convertirse en sacerdotisas de este nuevo (viejo) templo. Las llamaron “groupies” y algunas de ellas darían vida a futuras estrellas del espectáculo, confirmando, de hecho, que el mundo del rock había generado una nueva aristocracia, cuyo estandarte era romper las normas morales pero acatar rectamente la tiranía del dinero y la intromisión del Estado en todos los ámbitos de nuestras vidas, acabando, de hecho, con la libertad. Liv Tyler (hija de la groupie Bebe Buell y el cantante de Aerosmith) o Peaches Geldof, hija de la presentadora de TV Paula Yates y Bob Geldof, serían algunos ejemplos de esta nueva aristocracia. Pero hay casos más dramáticos, como la niña Lori Maddox, quien perdió la virginidad a la edad de 13 años en un menage a trois con David Bowie y su mujer de entonces, Angela. Jimmy Page hizo que su mánager raptara a la ninfa para él, mientras el músico satánico era novio de otra groupie, Pamela Des Barres.
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 El transformismo asociado a la supuesta superioridad de lo andrógino (por imitación al tema extraterrestre por ese tiempo en boga) se extendió como una moda a un lado y otro del Atlántico, dando lugar al lanzamiento de David Bowie, Mark Bolan (T. Rex), Elton John y Gary Glitter, como solistas más punteros, y grupos como The Sweet o Slade. Es preciso otorgar al agente de Relaciones Públicas Andy Warhol, que tenía vía libre con los medios (¡a pesar de que supuestamente fuese la contracultura!) el papel de divulgador de esta corriente, de la misma manera que haría una década más tarde, el otro “emperador desnudo” español, Pedro Almodóvar. La Velvet Underground de Lou Reed y los transformistas de The New York Dolls, todos influidos, nuevamente, por la heroína, fueron algunos de los talentos que el “agente Warhol” ayudó a aflorar. Por supuesto, Mick Jagger tardó poco tiempo en abrazar este movimiento transformista e incluso se hizo amante gay de David Bowie para no dejar de estar en la cresta de la ola... mientras se colocaba algodón en el “paquete” para simular ser un macho alfa. La impostura sería la nota dominante en la vida de este eterno seductor, que acabaría convirtiéndose en un “Sir” al servicio de su Majestad la Reina de Inglaterra: ¿qué fue aquello de que iban contra el sistema? ¿habrá que reconocer entonces que sí eran sus satánicas majestades, o más bien, “al servicio de su Majestad”? El grupo Tyranosaurius Rex de Marc Bolan fue la otra gran referencia de ese movimiento, una vez más calificado a través de un nuevo neologismo. La palabra “glam” procede de la voz francesa “glamour”, que a su vez significa “atractivo especial relacionado con el mundo de la moda”. Mark Bolan era en realidad el judío Mark Feld influenciado tanto por Bob Dylan que sacó su nombre de la contracción de éste (Bo-lan), con la particularidad de que el músico inglés hizo de modelo cuando apenas tenía 16 años: un efebo, vamos. Su estilo transformista incluía letras claramente sexuales como “Get it on” pero quizás su más reconocida canción fuera “Los chicos de la revolución” en la que decía
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 “no engañéis a los chicos de la revolución”. ¿A qué se refería exactamente Marc Bolan con esa frase? ¿Estaba hablando de la conspiración para destruir a la juventud? Bolan murió de un accidente de coche una semana antes de cumplir 30 años. Como no podía ser de otra forma, tanto Bowie como Bolan eran estudiantes de ocultismo, al igual que Elton John. Según su esposa Angela, el interés de Bowie por Aleister Crowley y el ocultismo procedía de que quería desbancar a Jimy Page, es decir; quería llegar más lejos que él y superarlo. Por envidia, vamos. Por eso estudió a Aleister Crowley y echaba las cartas, consultaba la bola de cristal, estudió la cábala, y tenía su casa decorada con elementos ocultistas. Por supuesto también utilizó las drogas para alcanzar más altos estados creativos, particularmente la cocaína, que le dejó tocado durante los años 1975 y 1976. Bowie tenía un altar en su casa y una vez su mujer le vio realizar un exorcismo de una piscina que para él estaba endemoniada. En el año 1982 rodó la película El Ansia en la que interpretaba a un vampiro que mantenía relaciones sexuales con Catherine Deneuve y Susan Sarandon, un suceso calcado al que había protagonizado con su esposa al compartir a la niñagroupie de 12 años, Lori Madox. Nacido como Robert David Jones, el artista conocido como David Bowie conectó claramente con un público deseoso de aspirar a otros mundos, representado en el álbum “Auge y caída de Ziggy Stardust y las arañas de Marte”, lanzado en junio de 1972, en el que incorpora a un álter ego personificado en un extraterrestre andrógino, y bisexual. Es decir, que el ser humano que interpreta a David Bowie se generaba, a su vez, otra personalidad, la de un extraterrestre. Además de una canción que remite a la vida en Marte y recrea la conquista del espacio, en ese álbum se encuentra su emblemática canción “Hombre de las estrellas” (Starman) que es un auténtico himno al contacto extraterrestre. En otras palabras, que en definitiva Bowie estaba enseñando a sus fans que el camino del progreso pasaba por la
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 androginia y la bisexualidad: porque así eran los extraterrestres. También me resulta sumamente significativo que el álbum se titule Auge y Caída de Ziggy Stardust”: ¿se estará refiriendo, en realidad, a un ángel caído? De hecho, según relata la propia Wikipedia, en la época del lanzamiento de “Ziggy Stardust” un Bowie desecho mentalmente por los efectos de la droga afirmaba en sus conciertos ser la reencarnación de Jesucristo y conocer exactamente el lugar donde aterrizarían los ovnis. Conocido por el sobrenombre de “El Camaleón”, Bowie adoptaría otros “álter ego” con el paso de los años (aparte del propio ‘Bowie’), como “El Duque” y “Aladino”, lo que nos lleva directamente, otra vez, al programa MK Ultra que, como sabéis, trabaja disociando la personalidad de sus víctimas. Como prueba, en ese mismo mítico disco se encontraba la canción “el suicidio del rock and roll” en la que David Bowie se sincera sobre su propio estado mental. De la mano de David Bowie, el movimiento glam fue claramente una operación para lanzar al mundo el movimiento gay, queriendo aparentar que la personalidad andrógina era superior al resto; que eran una élite dentro de la sociedad. Un año después de lanzarse ese emblemático álbum, 1973, la homosexualidad fue derogada del catálogo de enfermedades mentales y fue precisamente en ese mismo año cuando los artistas fueron conminados (por la propia moda impuesta por los medios) a utilizar el transformismo si querían continuar en la cresta de la ola. Curiosamente, en ese mismo año 1973 los Kinks de Ray Davies lanzarían la primera canción dedicada a un travesti: “Lola” que se convirtió en un gran éxito. Elton John y Freddy Mercury (Queen) fueron sólo dos de los artistas que acabaron abrazando el movimiento gay a consecuencia de esta moda. Ambos terminarían convirtiéndose en gays, aunque en sus inicios sus inclinaciones sexuales eran por las mujeres. ¿Quién los pervirtió? Recuerda que las drogas provocan un desorden en la serotonina y hace que la sexualidad no pase por el cerebro...
 
 117
 
 EL ASESINATO DE LA MÚSICA
 
 El rock abiertamente satánico
 
 Si California vivía su momento satánico a finales de los años 60, la Inglaterra victoriana experimentaba un resurgimiento del ocultismo en la oscura década de los setenta, marcada por el uso de las drogas y una carrera para salir de la cárcel en la que los jóvenes ya percibían que vivían: dado que las corruptas iglesias enarbolaban a Dios, los ingenuos jóvenes de la supuesta contracultura se volcaron en el ocultismo satánico. En el simplismo del pensamiento maniqueo: ‘si te unes al enemigo de tu enemigo, entonces, crees estar haciendo el Bien’. Así es como muchos jóvenes idealistas, que ansiaban la Libertad, se unieron a las huestes del enemigo de la especie humana. Uno de esos jóvenes era un tal Ozzy Osbourne, que llegó más lejos que ninguno al formar en 1968, con solo 20 años, una banda llamada Sabbath Negro (como la festividad judía) que continuaba con el sonido de la guitarra distorsionada de Jimi Hendrix para dar origen al estilo heavy metal. En realidad, ese sonido era un reflejo del creciente ruido en las ciudades provocado por la era del automóvil: las guitarras distorsionadas venían a representar la jungla en la que se estaba convirtiendo la vida urbana, en donde la gente perdía por completo el sentido de quienes eran, puesto que para entonces la soledad y la violencia tribal se iban extendiendo y, paradójicamente, el rock contribuía a ello con las llamadas tribus urbanas. Los sociólogos al mando de la Ingeniería Social o creación de tendencias sociales diseñaron un plan para aprovecharse del deseo de pertenencia de los seres humanos en un mundo cada vez más solitario, generando sucesivos movimientos que se definían por la música y la estética. Grupos musicales y películas contribuyeron a generar esta auténtica fiebre de las tribus urbanas que había comenzado en los años cincuenta y que iría profundizando la división generacional y entre los propios jóvenes durante las décadas siguientes, provocando peleas entre todos esos hijos del mismo origen en los años ochenta, donde alcanzó el paroxismo. Un absurdo monumental porque, como hemos visto, todas ellas no son más que evoluciones de la misma música. El cineasta norteamericano
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 Stanley Kubrick, que mudó su residencia a Inglaterra, avisaría de este fenómeno en su incomprendida obra “La Naranja Mecánica” que muestra de manera soterrada cómo el propio poder dirige en la sombra, y por medio de drogas, a una banda de jóvenes violentos: estaba anticipando lo que sucedería a partir de esa década en todo el mundo. Recordad que el LSD que hizo que a muchas estrellas se les volara la cabeza se llamaba “Luz Solar Anarajanda” y que Kubrick fue uno de los primeros artistas que probó el LSD y lo utilizó como una fuente de inspiración para sus visiones futuristas... El caso es que su profética e incomprendida película anticipaba las batallas entre las tribus urbanas, procedentes todas como estamos viendo del mismo origen: “divide y vencerás” que dijo Maquiavelo. La disolución total de esa revolución juvenil de los hippies provino de la creación de estas tribus de la ciudad, caracterizadas por su forma de vestir y la música que escuchan. De alguna manera, el sonido de cada estilo de rock conectaba con los sentimientos que la cada vez más opresiva sociedad les producía y, al mismo tiempo, les enjaulaba en esa misma sensación puesto que la música acaba generando una manera de sentir, una onda en el cerebro que influye en la manera en la que el cerebro analiza la realidad. Kubrick lo mostró en “La Naranja Mecánica” cuando Alex recibe diferentes músicas en su cerebro que lo manipulan y acaban dejándolo zombi. Y estamos hablando de música, claro, porque las letras... Y si encima te las colocan en un nivel que tu consciencia no capta, como se ha comprobado con la técnica “reverse speak”... En ese mismo año 1968 en que se funda Black Sabbath, pero también ¡Led Zeppelin y Deep Purple! el productor y mánager Gabriel Mekler descubre al grupo de blues y folk Sparrow, y les convence de que endurezcan el sonido del grupo y se lo cambien por el de una de las novelas cruciales de aquella generación: El Lobo Estepario”, de Herman Hesse. Así nació el grupo Steppenwolf, que pasará a la historia por dos cosas: crear el himno “Nacido para ser salvaje” de la película Easy Ryder y el término “Heavy Metal”, que pasará a denominar a una tribu
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 urbana caracterizada por encarnar al hombre no domesticado por el feminismo, “el duro”. Nuevamente, el término fue una idea del productor judío (tomado a su vez, de una novela de William Burroughs), que fue quien consiguió que incluyeran la canción en la película. Como si hubieran cumplido con su función al dar a luz a este nuevo género que, como hemos visto, fue adoptado por tres bandas casi simultánamente en ese mismo año 1968, pues en 1971 los Steppenwolf se separaron. A partir de ahí, el heavy metal se convierte en el estilo superviviente del espíritu rebelde del rock and roll: el refugio de los hombres-macho. El heavy metal fue una de las expresiones de la sociedad del paro y el estrés; de ahí la rapidez de los punteos en la guitarra, un estilo que al mismo tiempo acabó siendo un reducto de la masculinidad cada vez más amenazada por el feminismo. Los heavys de pantalones ajustados “marcando paquete” y las muñequeras de pinchos se quedaron como la última “reserva natural” de los machos y las hembras salvajes, envueltos en sus mallas de leopardo. Eso fue por un tiempo, porque el transformismo glam acabaría haciendo acto de presencia, también, en la escena heavy metal. Twisted Sister, Motley Crew y WASP acabarían homosexualizando también a los heavys en los años ochenta. El mencionado Osborne llegó a partir la cabeza de una paloma en un concierto con su propia boca, simbolizando su aversión por la paz. Todos los miembros de su banda eran abiertamente satanistas, aspecto que impregnaría al naciente heavy metal, y que ya habían tocado los guitarristas que dieron origen al género, Eric Clapton (Cream) y el propio Jimi Hendrix. Los títulos de sus canciones y las portadas de sus discos no dejan ningún lugar a dudas sobre el maléfico propósito de su música: Sabath sangriento, Sabra cadabra (Abracadabra). El avispado ex guitarrista de The Yardbirds, Jimmy Page, se dio cuenta de qué era lo que se llevaba en esa época y se unió a su compañero satanista John Paul Jones, el vocalista Robert Plant y el batería John Bonham para formar Led Zeppelin en ese mismo año 1968, adoptando el nombre de una
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 idea del baterista de The Who, Keith Moon. Todos ellos, y los grupos que les siguieron como Iron Maiden, Judas Priest, Slayer, WASP o Saxon jugaban con las guitarras pesadas y distorsionadas para crear las músicas y las letras que lindaban con el satanismo para generar este estilo de música conocido como “heavy” en el que tuvo una importancia capital el componente tecnológico: los altavoces que multiplicaron el volumen al que se emitía la música. El heavy metal son decibelios, y cuantos más mejor, porque con ellos saldrá a la luz el instinto, en detrimento de la razón: “hay una guerra ahí fuera y hay que estar preparados para ella”. No hay duda alguna del componente satánico de estos grupos, como llama poco a las dudas el título del álbum de Iron Maiden “El Número de la Bestia”, en el que anuncian claramente la llegada de Satanás con su símbolo del triple 6, pero tampoco se puede desdeñar la recuperación de la espiritualidad ancestral que recogió una parte del movimiento heavy. El componente druídico y pagano de algunos grupos de heavy metal conectó con muchos jóvenes deseosos de recuperar la conexión con lo sagrado, lo ancestral. Los rumores de que Page vendió su alma al diablo en 1969 han sido constantes desde esa época y quedaron refrendados por su abierta admiración por Aleister Crowley, cuyo castillo compró; que mantuviera una librería que publicó varios de sus libros; la película “The Song remains the same” en la que aparecen imágenes claramente satánicas; o, para que no hubiera dudas, la publicación en el año 2014 del disco perteneciente a la inacabada banda sonora de la película de Kenneth Anger “Lucifer rising”. No es preciso ahondar mucho más en lo obvio: Jimy Page es un satánico, pero además un copión porque las acusaciones bien verificadas de plagiar sus canciones han aparecido en la era de Internet, comenzando a perfilar al satánico como una persona que hace cualquier cosa por conquistar la fama, entre ellas, autoarrogarse el talento ajeno, como hemos ido viendo en el caso de Eric Clapton. Los plagios de Led Zeppelin son gloriosos y abundantes. Puedes comprobarlo por ti mismo a través de la siguientes re-
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 ferencias. “Black Dog” es un plagio de la canción de Procol Harum “Long Gone Geek”. “Black mountain side” es una copia de “Blackwater side” del artista folk Bert Jansch. “Boogie with Stu” es una copia de la canción de Ritchie Valens “Ooh my head”. “Bring it home” se extrajo de la original de Sonny Boy Williamson. “Communication breakdown” es una copia de la canción de Eddie Cochran “Come on everybody”. Custard pie” copia el “Missisipi blues” de Bukka White. “Gallows pole” es una imitación de “Gallis pile” del bluesman Leadbelly. “Hey, hey, what can I do” es una copia de un blues de John Lee Hooker titulado “Boogie chilum”. “How many more times” copia a su antiguo grupo, los Yardbirds, y a su vez el tema“Smokestack Lightning” de Howlin Wolf. “How many more times” fusila el blues de Albert King “Born under a bad sign”. “Moby dick” es una copia de la canción de Bobby Parker “Watch your step”. “Poor Tom” copia el “Memphis Blues” de Robert Wilkins. Su famoso “Rock and roll” copia una canción de Little Richard llamada “Keep a knocking”. Su mítico “Escalera al cielo” es una copia de “Taurus” del grupo Spirit. “The Lemon song” copia a Howling Wolf en “Killing Floor”. “Trampled under foot” se inspiró en “Traveling riverside blues” de Robert Johnson. “White summer” se inspiró en la canción tradicional “She moved through the fair”. “Whole lotta love” es una copia nuevamente de John Lee Hooker “You need love” y el “You need love” de Small Faces. En la biografía de Jimy Page también aparecen eventos luctuosos poco aclarados, como la muerte de su batería John Bonham en la propia casa de Page en 1977; otra misteriosa “muerte en su propio vómito”, es decir, ahogado, después de beber 40 chupitos de vodka. La única explicación que pudiera conducir a esa muerte es la que dio Robert Plant, señalando que estaba deprimido porque ya no era el mejor batería... Como hemos visto, Page compartía con el bajista Jones su afición al satanismo. Conociendo la mentira que aupó a la fama al grupo creador del estilo heavy metal y su ascendencia satanista, uno se
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 queda con la duda de si el pacto con el diablo que firmó se sustentaba, precisamente, en no dudar al aprovecharse y robar todo lo que pudiera de los demás, como hemos visto en el caso de otros fagocitadores del talento ajeno como los Rolling Stones y Eric Clapton. Que los satánicos, en definitiva, son vampiros. ¿Recuerdas que Bowie protagonizó una película de vampiros? En esa misma década de los setenta, las llamadas tribus urbanas estaban ya claramente diferenciadas, como había avisado Stanley Kubrick, provocándose absurdos enfrentamientos entre ellas, que darían lugar hasta a una ópera rock (Quadrophenia, The Who 1979) pero también peleas en todas las ciudades del planeta, jaleadas por las películas que idealizaban las bandas. En concreto, en la película de Kubrik que, como queda dicho, fue una de las cobayas con las que se experimentó el LSD, se aventuraba cómo la droga, precisamente, iba a convertir en corderos a los jóvenes, manipulando sus sentimientos de rebeldía: claramente se estaba refiriendo al movimiento hippie y a la contracultura del rock and roll en general. Un año antes, el 6 de septiembre de 1978, el batería de los Who murió cuando se estaba preparando la película Quadrophenia, precisamente. Pero hay más sorprendentes casualidades. Keith Moon murió, al igual que Mama Cass, ¡también en casa de Harry Nilsson! Y encima ¡cuando venían de ver la película sobre la vida de Buddy Holly, otro mártir del rock!, para más inri, invitado por Paul McCartney. Después de cenar con Paul y Linda McCartney en Covent Garden, Moon y su novia regresaron al piso donde se alojaban, cedido por Harry Nilsson, en el Nº 12 de Curzon Place 9, Shepherd Market. Lo más curioso, como digo, es que muriera por una sobredosis de pastillas cuando la película que su grupo estaba preparando versaba, precisamente, ¡sobre el consumo desaforado de pastillas! (que daría lugar al siguiente movimiento contracultural de la música bacalao y el sonido Manchester). O sea: que el héroe juvenil que representa Jimmy en Quadrophenia tiene mucho que ver con lo que le pasó a Keith Moon, batería de The Who. Por cierto, Quadrophenia
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 significa “desorden” o “trastorno de la personalidad”. El disco se publicó en 1973 pero la película que muestra esas imágenes es de octubre de 1979. Moon ingirió 32 pastillas de Clometiazol 9, un sedante que le habían prescrito para lidiar con sus síntomas de abstinencia al alcohol, mientras intentaba desintoxicarse en su propia casa. Al parecer Moon estaba desesperado por limpiarse, pero al mismo tiempo estaba aterrado con la posibilidad de volver a otro hospital psiquiátrico de desintoxicación (recordemos lo que le pasaba al protagonista de La Naranja Mecánica). Sin embargo, está específicamente contraindicado el consumo de esta droga en casa y sin supervisión, debido a su adicción y al riesgo de mezclar el medicamento con el alcohol, pudiendo provocar la muerte. Las pastillas que le mataron fueron prescritas por su nuevo médico, el Dr. Geoffrey Dymond, quien supuestamente no tenía conocimiento de la naturaleza imprudente e impulsiva de Moon, junto con su largo historial de abusos con los sedantes recetados. ¿Alguien se puede creer que no conociera esta tendencia de un personaje tan público como él? El doctor le recetó a Moon un frasco con 100 pastillas, prescribiéndole que debía tomar sólo una cada vez que sentía deseo por el alcohol (pero no más de 3 por día). La policía determinó que había ¡32 pastillas en su organismo! La digestión de 6 fueron suficientes para causar su muerte, las otras 26 fueron encontradas sin disolver dentro de su estómago cuando él murió. Curiosamente, la cantante de Mamas and the Papas, Cass Elliot, también murió no sólo en el mismo lugar (cuatro años antes), sino en la misma cama y a la misma edad. ¿No te resulta un poco raro? John Bonham, batería de Led Zeppellin y amigo del mencionado Moon, murió poco después del lanzamiento del nuevo disco de The Who, “Who Are You”. Inopinadamente, en la portada del álbum se le observa sentado en una silla con el respaldo hacia adelante para ocultar el peso ganado durante los últimos tres años. Casualmente las palabras “No llevarse afuera” apare-
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 cen en la parte posterior de la silla donde está sentado el propio Moon. ¿Sabían ya que se lo iban a quitar de en medio? El movimiento mod, heredero del sonido de los Beatles y que tuvo en Small Faces, Manfred Mann, The Who y posteriormente The Jam sus iconos, utilizaba el logotipo de la RAF británica, lo que deja claro quienes fueron sus promotores, algo que no debe de extrañar si conocemos que la discográfica EMI era una filial del Ministerio de Defensa británico. Películas como The Warriors contribuirán a crear esas absurdas batallas tribales entre grupos que musicalmente beben de las mismas fuentes o, incluso, son consecuencia las unas de las otras; la estética se convertirá en un motivo para la guerra. Ingeniería Social. El enfrentamiento tribal que había sido habitual en la Humanidad se repetiría en las ciudades modernas por medio de las llamadas tribus musicales y los equipos de fútbol. Resulta también tremendamente revelador que la ciudad de Londres, sede del famoso Instituto Tavistock de Estudios Sociales, viera el lanzamiento de la dualística tribu urbana de los cabezas rapadas/skinheads, que llevaría al paroxismo esta locura, pues habría dos grupos a los que les gustaba la misma música y vestían de la misma manera pero uno era fascista y el otro comunista. Por supuesto, se pegaban entre ellos. La vertiente satánica del rock duro se extendió desde Inglaterra, como una nueva tendencia, por otros países anglosajones. Nuevamente, los chicos veían que alzando los cuernos que simbolizan el satanismo, uno encontraba el éxito. Así que... En Estados Unidos, los KISS del israelita Gene Simmons jugaron abiertamente con el satanismo en unos shows que conjugaron los mejores efectos especiales de la época: la leyenda dice que las letras, que juegan con el logotipo de las SS nazis, en realidad quieren decir, “Knights In Satan’s Service”. Es decir, “Caballeros al Servicio de Satán”. Aunque nunca lo han reconocido abiertamente, en una entrevista de Terry Gross con Simmons del año 2002 Simmons reconoce que en ningún momento le interesó la música y sólo el dinero y el sexo: “nunca quisimos
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 ser una banda de rock and roll y sí una ‘marca’ de rock and roll. Nuestro objetivo siempre fue ganar más dinero que los banqueros”. En todo momento grosero con la entrevistadora, asegura que gracias a la música copuló con 4.600 mujeres, cosa que no hubiera sucedido si no fuera músico. “Lo reconozcan o no, el objetivo número uno de todo aquel que se mete en el rock es ése. Por alguna extraña razón, las mujeres que van a un concierto desarrollan una atracción por los músicos”. Simmons también reconoció haber estudiado con un mago (para sus trucos en el escenario) y que estudió ¡en una yeshiva, escuela judía donde se forman los rabinos! Sobre su conexión con la religión judía (aunque él se declare no creyente), es importante destacar que colaboró con Bob Dylan en una canción del año 1977: “esperando a la luz de la mañana”. En la década de los sesenta, la familia Young se había mudado de Escocia a Australia, donde su hermano mayor se haría famoso con su grupo de este estilo “mod”, Easybeats. Los dos hermanos pequeños, Angus y Malcom, formarían una banda de rhythm and blues amplificado que acabaría por crear el sonido más impactante del heavy metal: AC/DC. En una época como la del glam en la que el transformismo “vendía”, el pequeño guitarrista Angus probaría varios disfraces hasta que su hermana le convenciera de que lo mejor era que saliera en escena con el traje de su colegio. Un gran acierto porque la idea del escolar salvaje sería lo que distinguiría al grupo con el ritmo más endiablado, producto de la utilización compulsiva del ya conocido “tritono” o acordes del diablo. Angus seguiría disfrazándose de colegial cuando ya cumpliera sesenta años. Después de unas pocas actuaciones, ficharían como vocalista a un consagrado ídolo de jovencitas, llamado Bon Scott, con quien conquistarían el firmamento del heavy con unos álbumes fundamentales, particularmente “Autopista al infierno”, que se convertiría en su mejor éxito y en cuya portada el líder del grupo aparece haciendo el signo de los satánicos. Publicado en 1979, Bonn Scott moriría apenas seis meses después, de
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 otra muerte clásica entre los rockeros (envuelto en su propio vómito), aunque las personas que le vieron en esa fecha, como el batería Colin Burgess, nuevamente no le encontraron tan borracho. Por contra, otros de los testigos apuntan a que estaba tan borracho que le dejaron en el coche y ahí se acabó ahogando en su propio vómito. ¿Cuál es la verdad? ¿De qué murió realmente Bon Scott? En el disco que constituyó su despedida de este mundo, además de la evidente satánica canción que le da título, se encuentra la canción “Si quieres sangre, aquí la tienes”, absolutamente premonitoria de lo que iba a acontecer, en la que los componentes de AC-DC piden, literalmente, sangre en las calles. Dándoles la razón, la canción “Night prowler” que también se encuentra en el disco, dio origen a un asesino en serie llamado Richard Ramírez, que mató a 17 personas en el año 1985. En la canción “Highway to hell” dicen explícitamente “Hey satán, pagué mis deudas tocando en una banda de rock”. Lee la letra de estas canciones y piensa si no son premonitorias. Autopista al infierno Vida fácil, vida libre; billete para un viaje sólo de ida Sin preguntar nada, déjame en paz quitando todo lo que entorpece mi paso. No necesito razones, no necesito rimas, no tengo nada mejor que hacer Hora de fiesta; mis amigos también van a estar ahí Estoy en la autopista al infierno: no hay señales de stop ni límite de velocidad Nadie me va a hacer frenar; como una rueda, voy a girarlo. Nadie me va a liar.   Hey, Satán, he pagado mis deudas tocando en una banda de rock.  Mamá, mírame, voy camino a la tierra prometida Estoy en la autopista al infierno Night Prowler: Angus y Malcom Young, Bon Scott.
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 Merodeador de medianoche En alguna parte, un reloj da la medianoche y hay una luna llena en el cielo  Se oye ladrar a un perro en la distancia y el llanto de algún bebé. Una rata corre por el callejón y un escalofrío recorre tu espina dorsal Alguien pasa sobre tu tumba y te gustaría que el sol volviera a brillar porque nadie te va a avisar Y nadie va a gritar su ataque y tú no sientes el acero hasta que está colgando en tu espalda  Soy tu merodeador nocturno, duermo de día  merodeador nocturno, sal de mi camino  Yo soy el merodeador, ten cuidado esta noche  Sí, yo soy tu merodeador nocturno, cuando se apaga la luz   Demasiado miedo como para apagar la luz porque hay algo en tu mente ¿Qué fue ese ruido fuera de la ventana? ¿Qué fue esa sombra en la persiana? Mientras yaces desnudo como un cuerpo en una tumba Dejas de imaginar cuando me deslizo en tu habitación  Soy tu merodeador nocturno, duermo de día,  merodeador nocturno, sal de mi camino (...) Soy tu merodeador nocturno, romperé la puerta de tu casa  Soy tu merodeador nocturno, arrastrándome por tu suelo  Yo soy el merodeador nocturno, os haré un lío, sí, lo haré  Y te lo estoy diciendo a ti no hay nada que puedas hacer (para escapar). Night Prowler: Angus y Malcom Young, Bon Scott.
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 Las investigaciones sobre los mensajes insertados en las canciones con la técnica del “reverse speaking” han revelado que en la canción “Autopista al infierno” se escuchan las frases “Yo soy la ley”, “Mi nombre es Lucifer” y “Ella pertenece al infierno”. Angus Young respondió a estas acusaciones aduciendo: “¿para qué voy a meter esos mensajes si en la portada ya digo “Autopista al infierno”? Todavía más sintomático es que la muerte de Bon Scott diera lugar al álbum más celebrado de AC/DC titulado “Black is black” (“El negro es negro”), publicado tan sólo 4 meses después de su fallecimiento pero, contrariamente a lo que del título pueda uno suponer, ¡no hay ninguna referencia cariñosa a su compañero muerto! ¡Al contrario! En la canción que le da título vienen a decir que están de vuelta de la muerte, que tienen algo de lo que escapar: “Tienen que atraparme si me quieren colgar/ Porque yo estoy de vuelta en la pista”. Ahora, fíjate lo que escribieron en “Las Campanas del infierno”, que pasa por ser la canción más claramente referida al fallecido cantante. Estoy retumbando truenos, vertiendo lluvia a cántaros Me estoy acercando como un huracán. Mis rayos relampaguean a través del cielo Aún eres joven pero vas a morir No haré prisioneros ni perdonaré ninguna vida. Nadie plantea pelea Tengo mi campana, voy a llevarte al infierno Voy a atraparte, Satanás te atrapará. Campanas del infierno, campanas del infierno. Campanas del infierno, has hecho que suenen. Campanas del infierno, mi temperatura es alta. Haré que negras sensaciones te recorran toda la columna. Si te va la maldad eres amigo mío. Observa la luz blanca destellar cuando desgarro la noche. Pues si el bien está a la izquierda me quedo a la derecha. No tomaré prisioneros, no perdonaré vida alguna
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 Nadie planta pelea, tengo mi campana y voy a llevarte al infierno Voy a atraparte, Satanas te atrapará Campanas del infierno, Satanás acude a ti Campanas del infierno, las está tocando ahora. Esas campanas del infierno, la temperatura es alta Campanas del infierno, a través del cielo. Campanas del infierno, te llevan hacia abajo Campanas del infierno, van a desgarrar la noche Después de leer estos escalofriantes versos referidos al compañero ¡que acaba de morir! uno no puede más que acordarse de lo que escribieron Jagger y Richards en “Merodeador de medianoche” y cantaron dos días después de la muerte de su colega Brian Jones. ¿No parece la firma indeleble de los asesinos? ¡Son dos canciones calcadas! Como detalle, hay que decir que Bon Scott hacía sombra a los hermanos Young como líder de la banda por su gran carisma. Sin él, ya no hubo duda alguna, los hermanos Young eran los jefes absolutos de AC/DC. Las supuestas muertes generadas a través de los mensajes ocultos en las canciones de heavy metal seguirían sucediéndose, y en 1990 la canción de Judas Priest “Better by you, better than me” llevaría a dos adolescentes al suicidio en el estado de Nevada, según el abogado acusador, a causa de los mensajes subliminales que decían “hazlo”. El juez dictaminó que no había suficiente evidencia de que esos estímulos subliminales pudieran forzar a la gente a modificar su conducta. En el año 1991, la pionera hippie Joan Báez publica la canción “Poned mi canción al revés” que es una clara alusión a la moda de encontrar mensajes subliminales en las canciones y en la que, según ella misma ha reconocido, describe los abusos sexuales y rituales a los niños. Tras leer la letra no te quedará ninguna duda de que estaba reconociendo que ella fue víctima de esos abusos. Usted no tiene que poner mi canción al revés para obtener el significado de mi verso
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 Usted no tiene que morir e ir al infierno para sentir la maldición del diablo Bueno, yo pensaba que mi vida era una fotografía en la familia de tarjetas de Navidad Niños, todos vestidos con botones y lazos y alineados en el patio Fue la época dorada de la infancia por lo lírico y caliente O que la imagen comience a desvanecerse el día en que nací Les he visto encender las velas y les he escuchado tocar el tambor Y he llorado Mamá, ¡tengo frío como el hielo! y no tengo a donde correr Deja que la noche comience, hay un estallido en la piel y un moratón aparece Hay un niño montando en una cabeza de cabra Yy una niña jugando a ser ramera Hay un sacrificio en una iglesia vacía del dulce y pequeño bebé de Rose Y un hombre con una máscara de México me quitaba la ropa. He visto la luz de las velas les he escuchado tocar el tambor Y he llorado Mamá, ¡me hielo de frío! y no tengo a donde correr Así que yo voy a pagar por protección contando la verdad Persiguiendo los recuerdos clavando la prueba Usted no tiene que escuchar mi canción al revés para obtener el significado de mi verso Usted no tiene que morir e ir al infierno para sentir la maldición del diablo
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 Voy a estar delante de tu altar y decirle todo lo que sé He venido a reclamar mi infancia en la capilla del bebé Rose He visto la luz de las velas Les he escuchado tocar el tambor He visto la luz de las velas Les he escuchado tocar el tambor Es tan evidente que pocas cosas hay que añadir, ¿verdad? Únicamente, la referencia al “bebé de Rose” parece una alusión a la película “El hijo de Rosemary” de Roman Polanski, conocida también como “La semilla del diablo”, que haría referencia, por tanto, a la matanza de Sharon Tate, que hemos referido antes. La referencia a una niña “jugando a ser ramera”, así como la iglesia vacía y la máscara de México parecen claras referencias a las ceremonias satánicas de la élite. Es evidente que si Joan Báez fue un producto MK Ultra, su contraparte, Bob Dylan, también.
 
 Los finales de los años setenta Los aviones que se caen y los coches y motocicletas que se estrellan se suceden cuando hablamos de los artistas más representativos de su generación. Habíamos visto cómo un accidente de avión acabó con la vida de Buddy Holly, Ritchie Valens y Big Bopper, que presumían tres interesantes carreras en el mundo del rock and roll. Como vimos, en el año 1955 se habían lanzado simultáneamente desde Memphis las carreras de un tal Elvis Presley, Johnny Cash, Jerry Lee Lewis, Roy Orbison y Eddie Cochran. Este último murió en un accidente de coche en Inglaterra cuando sólo contaba 21 años de edad e iba acompañado del también rockabilly Gene Vincent, que se quedó cojo toda su vida a consecuencia de ello. Por cierto que Vincent hizo una película con Jayne Mansfield, la ex novia del satanista de Anton Lavey que, como hemos visto, también colaboró con Jimi Hendrix.
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 Johnny Cash se dio a las pastillas y el alcohol durante la mayor parte de su vida, en la que se debatió entre la lujuriosa vida del rock and roll y una vertiente religiosa. De Jerry Lee Lewis es bien conocido que se casó con su prima de 14 años cuando él contaba 22 y que quemó un piano en el escenario porque después venía Chuck Berry y le podía eclipsar. Un Chuck Berry que también desapareció de la escena durante muchos años por culpa del alcohol y al que le robaron los derechos de las canciones, cosa que sabemos porque John Lennon tuvo que reconocer que su canción “Come Together” es el éxito de Berry “You can’t catch me” pero ralentizado. Pero el rockero negro no recibió los derechos de ese tema sino que fueron a manos del judío Morris Levy, su mánager, que se hizo con los derechos de las canciones. La llegada de las hordas hippies eclipsó a los rockeros que una década antes habían sido su propia inspiración, aunque algunos de ellos, como los propios Lennon y Harrison, reconocerían esa influencia (!!) y ayudarían a que el gran público más juvenil conociera a los que habían sido la primera hornada de rockeros, muchos de ellos eclipsados y que tuvieron que seguir sobreviviendo tocando en pequeños garitos. En los años 60, Elvis seguía contando con muchísimos seguidores, pero el poder de Jim Morrison, Hendrix y otros que copiaban descaradamente ademanes inventados por el rey de rock, hizo que el rey fuera quedando relegado al ámbito de los casinos de Las Vegas. Elvis consumía pastillas desde sus tiempos de mayor éxito, al igual que casi todos los grandes; la presión de la fama, repentina y de jóvenes, era muy difícil de soportar y, convertidos de la noche a la mañana en casi dioses, con cohortes de representantes, guardaespaldas y multitud de admiradoras, sus vidas eran, en realidad, las de personas que vivían en cárceles de oro. Confieso que soy uno de los “herejes” que reivindica el Elvis de los 70′s por encima del “Elvis rockabilly de los 50′s”. Por eso, un día me puse a buscar vídeos de esta época y me
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 encontré con su último concierto de junio de 1977 (un mes y medio antes de su muerte). Me sorprendió lo bien que se le veía, al igual que a tantos de sus compañeros que murieron supuestamente del abuso de las drogas. Trufada de declaraciones de fans que confiesan cómo les cambió la vida, me sorprendió que, en líneas generales, a Elvis se le ve bien y que, musicalmente, tenga interpretaciones espléndidas. Mientras que los rockabillys de los 50 los canta “desganado y casi que por obligación” (parece harto de cantarlas), en las versiones del country, espirituales y clásicos como el “My way”, está, sencillamente, excepcional. Pletórico. Es cierto que a veces se le ve triste, y hasta derrama lágrimas, pero físicamente está bien. ¿Pero no decían que se murió en plena decadencia, por las drogas? Por eso, me puse a repasar los pocos datos que obtuve sobre su muerte. Me encontré, por ejemplo, con una información del Daily Mail (del siglo XXI) en la que su médico afirma que “Elvis murió de un estreñimiento crónico“. Al parecer, tenía un problema crónico con el colon y, según dicen, el consumo excesivo de alcohol puede provocar esta complicación. El caso es que, aún hoy, la historia oficial no se pone de acuerdo sobre la causa de la muerte del Rey del Rock and Roll: hay una teoría muy extendida que dice que fue de obesidad (yo, la verdad, no le veía tan gordo) y de las drogas (legales) que le suministraban. Otro más. Encontré poca información precisa sobre su muerte pero, al mismo tiempo, recuperé una información (para mí, vital) que fue el encuentro entre Elvis y el presidente Nixon en las navidades de 1970. Casi todo lo que leeréis por Internet son mofas sobre Elvis, pintándole de freak y “pirado” al osar ver al presidente de la nación con un ofrecimiento inusual: convertirse en agente de inteligencia sobre el tema de la droga. Es decir, facilitarle información sobre quién movía la droga en el entorno del rock and roll que conocía... desde su inicio.
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 Como os podéis imaginar, el empeño de la corriente dominante en burlarse de este extraño intento de Elvis picó mi curiosidad y recopilé la información que explicaba esta extraña irrupción del Rey en la Casa Blanca. Estamos en 1970, recuerda, la droga, y en particular la heroína, ha entrado con fuerza en el mundo del rock and roll y comienza a devastar al movimiento hippie; hacía dos meses que habían muerto Jimi Hendrix y Janis Joplin. Resulta que, unos meses antes, alguien le había echado en cara a Elvis su responsabilidad por la extensión de la droga entre el movimiento hippie, debido a su influencia sobre Los Beatles, sin ir más lejos. Por cierto, al igual que el mánager de los Beatles (Epstein), el de Elvis, el famoso “Coronel Parker”, era judío... Por más que los Ingenieros Sociales se inventaran etiquetas como hippie, mod, heavy, rock, etc, en realidad todas las grandes estrellas del rock de los sesenta y setenta (incluidos los Sex Pistols) habían sido fans de Elvis en su niñez. Es decir, que no sería exagerado afirmar que los hippies eran, de alguna forma, “sus hijos”. (Con el permiso de Chuck Berry), el rock and roll nace con Elvis, no sólo musicalmente sino como actitud, como forma de vida, como “pose”, si queréis. Todos los artistas que vinieron después de Elvis, de una forma u otra, aprendieron del Rey y le prestaban adoración, comenzando por el propio Lennon, Hendrix, Morrison o Jagger. Poneos en su lugar: aunque en los 60 se le apartó de la primera fila (incomprensiblemente... o tal vez sí: impedían el traspaso generacional, eclipsando a la generación precedente para manipular mejor a la generación siguiente), Elvis había visto nacer ese movimiento y se sentía responsable de él. Era como su “bebé”. El asunto es que en el año 70, Elvis ya tenía 30 y muchos y, obviamente, tras 20 años en el show bussiness, vió la que se venía encima. Se enteró de cómo estaba fluyendo la droga en los conciertos y, por supuesto, cómo caían en ella los propios ar-
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 tistas, sus hijos, los hippies. Los líderes de Grateful Dead y The Mamas & The Papas habían codirigido los festivales de Monterrey y Woodstock donde se regalaron cantidades ingentes de droga. Y esto no es una leyenda, es una realidad. Elvis se olió la conspiración, en definitiva. Así que, con toda la ingenuidad de este Peter Pan que vivía apartado en su Graceland y, dado que se hizo famoso tan pronto, desconocía el mundo real, como buen patriota que era, decidió, primero avisar al presidente Nixon de lo que estaba pasando y, segundo, ofrecerse para ejercer de confidente y como instructor sobre el peligro de la droga (que tan bien conocía). ¡A quién se lo fue a contar! ¡Al miembro del Bohemian Club, Richard Nixon! ¡Un Illuminati! Sitúate en el momento del que estamos hablando porque la ola de la drogadicción estaba naciendo en ese momento. Elvis tenía poder. Elvis era venerado. Si le hubieran sacado en la TV hablando de la droga en el año 1970 podría haber contribuido a aminorar la ola de drogadicciones que asolarían el mundo a partir de ese momento porque le hubiera quitado el halo de glamour y de reconocimiento que le habían otorgado los nuevos ídolos. Pero, obviamente, a esos poderes no les interesaba. Así que Elvis entró en la “lista negra”. Y fue apartado de la primera fila musical. Relegado, como un “viejo” a los casinos de Las Vegas, ¡cuando estaba en lo mejor de su carrera como cantante! ¿Cómo se explica? Lo que pasó de ahí a su muerte no me atrevo a afirmarlo con rotundidad, pero sin duda que la futilidad de su ofrecimiento debió provocar que se preguntara por la verdad del Sistema en su conjunto y que eso le deprimiera hasta el punto que le condujera al abuso del alcohol. Ahora ya, sobre su muerte... Como digo, en ese concierto se le ve bastante bien, y fue sólo dos meses antes de su muerte... Elvis Aaron Presley, el rey del rock and rol, muere en agosto del año 1977, a la edad de 42 años.
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 La gran esperanza hippie había muerto; los líderes de aquella generación habían ido cayendo de manera extraña y vagamente explicada, la humanidad entraba en la era de los barrios levantados en los arrabales de las ciudades que se iban convirtiendo en las megalópolis de hoy día: los jóvenes cada vez se alejaban más del centro de la gran ciudad y las distancias sociales se hacían, a la vez, cada vez más grandes. El paro dejaba a muchos jóvenes sin futuro y la droga... que llegaba en grandes cantidades a las ciudades por medio de los propios servicios secretos iban golpeando a esos chavales sin futuro. ¿Qué opción quedaba? La negación de todo. El pesimismo como único pensamiento.
 
 El punk: la gran estafa del rock and roll Mientras la industria musical parecía no darse cuenta del demencial mundo en el que el poder oculto metía a la humanidad y se refugiaba en el hedonismo de la música disco y la egolatría de los virtuosos del rock sinfónico, los chavales de los barrios más pobres reaccionaron contra esto y empezaron a elevar el volumen del sonido de sus altavoces y a cantar cada vez más desgarradamente: sus gritos eran los aullidos de desesperación ante el mundo que se avecinaba. El del paro de los años 70 y el suicidio de la droga como única opción. En su huida de la cárcel a la que se encaminaba el Planeta Tierra que se conocería como Nuevo Orden Mundial, les hicieron creer que la demolición de los valores morales era la vía para alcanzar la Libertad. Lo paradójico es que los propios medios de comunicación del sistema que les esclavizaba, ¡les premiaban con más notoriedad cuanto más se autodestruían! Los New York Dolls de Johnny Thunders y Jerry Nolan o Los Stooges del sadomasoquista Iggy Pop abrieron el camino para que un grupo de delincuentes e inadaptados del Bronx neoyorquino formaran una banda caracterizada por unos estribillos pop dentro de unas estructuras musicales rígidas y contundentes que darían origen al estilo conocido como punk en 1975. Por su-
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 puesto, para abrirse paso en la escena neoyorquina contrataron un mánager judío, apellidado Stein, que intentó introducirles en la cohorte de Andy Warhol, pero la cosa no llegó a funcionar. A diferencia de la estudiada pose de los acólitos de Warhol, Los Ramones eran auténticos; un antiguo ladrón infantil (Johnny), un prostituto y yonqui (Dee Dee) que dedicó una canción a su mánager judío, por lo que es muy posible que fuera cliente suyo, y un acomplejado y romántico judío (Joey) fanático de Los Beatles y los grupos de chicas de los 60s. El ex delincuente Johnny, reconvertido en furibundo derechista amante de la ley y el orden, fue quien impuso una férrea disciplina al resto de los componentes que, por ejemplo, les obligaba a cortarse el pelo de la misma manera (su famoso flequillo) y a vestirse con los mismos pantalones rotos y la chaqueta de cuero, simulando esa hermandad que el propio nombre del grupo sugería; la realidad es que Johnny y Joey estuvieron quince años sin hablarse, porque el primero le robó la novia al segundo. En julio de 1976, su mánager les organiza una gira por Inglaterra donde los jóvenes que fundarían bandas como Sex Pistols y The Clash les aclamarán como héroes. Un año después, el experto en relaciones públicas Malcom McLaren, que viajaba constantemente de Inglaterra a Estados Unidos, “inventó” el concepto del punk desde su tienda de ropa y manejando a la banda que formó con Johnny Rotten a la cabeza, a la que más tarde se uniría el emblemático nihilista Sid Vicious. No hay ninguna duda de que el punk fue creado inicialmente por los Ramones porque en el año 1977 ya tenían editada su canción “Sheena is a punk rocker”. Por otra parte, es sumamente curioso que el lanzamiento masivo del punk coincidiera con la muerte de Elvis. ¿A rey muerto, rey puesto? El documental sobre Los Ramones (La Historia) describe los 20 años de carrera de una de las bandas más respetadas de la escena del rock, sus intentos de llegar al gran público y los incomprensibles boicots que sufrían en la radio mientras los grupos que habían ayudado a fundar (sus discípulos) sí aparecían.
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 Una y otra vez, sus miembros no entienden por qué no llegaron a triunfar ante el gran público ni siquiera cuando llegó el grunge de Nirvana, Alice in Chains, Red Hot Chilli Peppers y tantos otros grupos que se reconocían herederos de los Ramones. A mi juicio, sólo hay una explicación posible. Los Ramones eran demasiado auténticos para convertirse en iconos: el peligro para el sistema de que unos individuos salidos de los arrabales y sin pelos en la lengua llegaran a ser seguidos por una mayoría imposibilitó que los Ramones triunfaran, pero al mismo tiempo hizo que su influencia se alargara en el tiempo, porque no se corrompieron. ¡Estuvieron 20 años haciendo lo mismo, con una disciplina casi militar! ¡Y supuestamente eran unos punkies!! Sus intentos de hacer discos más comerciales, guiados por el cantante Joey (colaborando con el afamado Phil Spector) fracasaron por el boicot de las radios comerciales, algo del todo punto inexplicable cuando otros grupos punk muy inferiores a ellos sí sonaban en las radios. El estupendo rock sinfónico decaía en la década de los setenta fruto de su megalomanía que se alejaba de la realidad circundante y en ese mismo año 1977 en que moría el rey del rock and roll “nacía” un movimiento aparentemente antisistema en Inglaterra pero que comenzó con un “Dios salve a la reina” aparentemente irónico pero lanzado desde un explosivo concierto en una barcaza sobre el Támesis. ¿Alguien lo entiende? ¿Alguien puede entender que algo tan antisistema se presente con un acto tan llamativo, que sin embargo no fue prohibido? La explicación ofrecida por el ingeniero social Malcom McLaren es que el concierto fue prohibido en “suelo inglés” porque se aproximaba el jubileo de la Reina. Acogiéndose a la ley marítima, ley de los piratas, se podía saltar la prohibición. Así fue cómo, de hecho, el “no hay futuro” que sería el emblema del punk, se convirtió en número 1... gracias a la prohibición. Una jugada maestra de la ingeniería social. Una vez más, la conexión entre Inglaterra y Estados Unidos conducía las tendencias sociales que iban a imitar muchos
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 jóvenes de todos los países envueltos en la misma área cultural “cristiana” u “occidental”. Ese movimiento capitalizaba así el descontento de una parte de la población que ya veía el futuro mundo del control total sobre el ser humano que se iría haciendo cada vez más y más opresivo hasta que el estado se arrogara el derecho de legislar cada esfera de la vida de la población. Lo “curioso” es que la reacción de esos nihilistas fue ponerse “collares de perro” e imaginería sadomasoquista, con lo que estaban diciendo (en un lenguaje psicoanalítico) ¡que en realidad eso era lo que les gustaba! Por supuesto, esos chavales no tenían ni idea de que el agente del gobierno Malcom McLaren había copiado esa tendencia del extrarradio de Nueva York, inventada por el cuarteto de maleantes llamados The Ramones para convertirlo en la exitosa etiqueta llamada “punk”. La figura de Malcom McLaren aclara una gran parte de las dudas que pudiéramos albergar sobre el rock and roll, puesto que en el año 1980 publica un supuesto “falso documental” titulado “El gran timo del rock and roll” en el que explica, ni más ni menos, cómo fabricó a los Sex Pistols. No tiene desperdicio. En él, los miembros de los Sex Pistols se interpretan a sí mismos, por lo que hay poco espacio para la especulación. Ya en los títulos iniciales McLaren se autocalifica de “El Tramposo” y al resto de los miembros los renombra como “El Embustero” (Steve Jones), “El Truco” (Sid Vicious) y “El Colaborador” (Johnny Rotten). McLaren cuenta cómo seleccionó a los Sex Pistols desde su tienda de ropa (él tenía una tienda de objetos sadomaso llamada precisamente “Sex”), cómo contrató a una profesora para que diera clases de canto a Rotten, cómo ideó el concepto mismo del punk (“todo el mundo puede ser un Sex Pistol, no hace falta saber tocar”), cómo su objetivo era crear la anarquía, cómo un buen abogado les hará conseguir dinero y “hacer dinero del caos”, llegando a afirmar que “él mató a Elvis Presley” (!!!). Se ve a McLaren en la bañera delante de un niño en actitud pedófila; un niño claramente subyugado frente a
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 su persona que más tarde se convertiría en su asesino, matando a una “estrella” en un tren. McLaren se jacta de generar una barrera generacional entre estos jóvenes respecto a los hippies y se muestra en todo momento como un perfecto ingeniero social, manejando a la prensa a su antojo y generando eventos propagandísticos al más puro estilo Bernays; escándalos prefabricados para que el grupo gane notoriedad. En un momento dado, el guitarrista Steve Jones, que interpreta a un detective investigando esta estafa, llega a un hotel donde están los dueños de la discográfica practicando diversas perversiones sexuales como pedofilia y sadomaso: en todo momento se burlan de Johny Rotten, al que califican de traidor. McLaren aparece pegando pósters con un búho a la salida de una mansión donde se ve el lema “Dinero del caos” que es un guiño poco simulado del “Orden del caos” de los illuminati, cuyo símbolo es, precisamente, el búho. La última media hora gira en torno a una sesión de cine en torno al concepto “Quién mató a Bambi” que evidentemente se refiere a la pérdida de la inocencia, a la gente que se creyó el punk (y por extensión el rock and roll). Nuevamente se ve a McLaren con la camiseta con el lema “dinero del caos”... a la puerta del Palacio de Buckingham, residencia de la familia real. El concepto del asesinato del rock se mezcla con las primeras imágenes de Sid Vicious que, cuando la película salió a la luz, ya había fallecido, aunque aparentemente no cuando se comenzó a rodar. Dado que aparece el citado asesinato por parte del juguete MK Ultra de McLaren, podemos deducir quién mató en realidad a Sid Vicious. Durante la película, McLaren se jacta de extender falsos rumores, odio y confusión con la reconocida intención de pervertir la sociedad “llevando la civilización a la barbarie”:. Todo ello le hace ganar dinero mientras, supuestamente, engaña a las compañías con los contratos (¿de verdad uno se puede creer eso?). Posteriormente, se ve cómo se lleva al grupo a Estados Unidos donde triunfan (cosa que no había sucedido con The Ramones), cómo expulsa a Rotten por “colaborador” y cómo finalmente dos de sus miembros se van a Brasil junto al ladrón
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 de bancos Biggs, protagonizando otro evento en una barca como el que fue su primer gran éxito en Londres, cantando, dando a entender que fue el mismo fenómeno prefabricado. Además, se jactan de haber usado a David Bowie y se ríen constantemente de los nazis (aparece el nazi Martin Borman y Sid Vicious lleva una esvástica en su camiseta). En la última escena tenemos a Sid Vicious cantando el “My way” de Sinatra y acaba disparando al público. Los títulos de crédito aparecen entre unos dibujos animados de los piratas (que fueron los terroristas de la corona británica) y con la misma efigie de la Reina con los ojos tapados que aparecía en uno de sus discos. Entonces es cuando no podemos negar que el mítico “Dios salve a la reina”, que fue el hit que alumbró a Sex Pistols se debió precisamente a que fue la monarquía británica quien sufragó este movimiento. Al final aparece la noticia en el periódico de la muerte de Vicious: si lo correlacionamos con las escenas anteriores no habrá dudas sobre quién le ordenó matar. Para despejar todas las dudas que pudiera haber, McLaren se crió con su abuela, que era una judía proveniente de una familia comerciante de joyas (piratas). Según él mismo reconocía, le educó con este pensamiento: “ser malo es bueno: ser bueno es aburrido”. De padre desconocido, su madre se casó con un rico judío fabricante de ropa, de ahí sacó su idea de la tienda, y comenzó haciendo ropa para los New York Dolls. Precisamente en Nueva York moriría en 1979 el miembro de los Sex Pistols Sid Vicious, acompañado de su novia Nancy, haciendo bueno el refrán de que los héroes del rock mueren deprisa y emulando a la propia película reseñada. Malcom McLaren reconoció que “mandé que le pegaran una paliza a su novia, la empaquetamos y la metimos en un coche porque estaba llevando por el mal camino a Sid”. La historia vuelve a repetirse una vez más: ya tenemos otro mito de vida salvaje que generaría una película sobre ellos y, a su vez, en una espiral casi increíble inspiraría a Courtney Love, que se convertiría en la viuda del rock tras la muerte de su flamante marido, Kurt Cobain. Antes
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 de morir de sobredosis, el vicioso Sid había sido acusado de matar a su novia. Tenemos otros datos curiosos: su madre era una hippie que se hizo pasar por adicta a la heroína para conseguir piso... y acabó enganchada a la misma droga. Un periodista afirma que fue la madre la que le dio la dosis final para evitarle el sufrimiento. ¿Será verdad? Como estilo musical, el punk llevó al extremo la actitud nihilista, gritando su descontento con voces desafinadas, conectando con una parte de la juventud británica (y mundial) que vio cómo el sueño de los sesenta de un mundo mejor se desvanecía con el paro y la muerte continua de los continuos ataques terroristas. Sus correligionarios The Ramones hacían algo parecido por entonces (más melódico) en Nueva York, mientras que The Clash en Londres y los Dead Kennedys triunfaban en la escena californiana. Una vez más, nos encontramos ante otro fenómeno de Ingeniería Social a partir de algo genuino que canaliza la rabia de una generación hacia su autodestrucción. El rock iba perdiendo su carácter original de búsqueda de la Libertad justo cuando sus artistas-líderes alcanzaban la madurez para darse cuenta de la Realidad que habían impulsado y, sobre todo, quién gobernaba el Planeta. Era fácil; ya que habían estado dentro del poder, muchos ya eran conscientes de quién manejaba los hilos. Lo habían visto desde cerca, se habían codeado con ellos, habían ido a las mismas fiestas...
 
 El funk y la música disco
 
 Tras la muerte de los cabezas visibles de esa revolución del amor, y el advenimiento de la era del paro, la única opción que el sistema ofrecía a la juventud era la pura diversión. Para ello nació el fenómeno de esa fiesta semanal que es la “discoteca”; literalmente, un lugar donde se ponen discos. Aunque el fenómeno se extendería a partir de la película de 1977 “Fiebre del sábado noche”, protagonizada por un joven John Travolta bailando al ritmo de los Bee Gees, la élite del
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 mundo del espectáculo ya disfrutaba de esta fiesta continua desde mediados de los sesenta, también en Nueva York. De hecho, la discoteca Estudio 54 fue uno de los lugares centrales de la movida neoyorquina donde triunfaba el agente Andy Warhol. Mientras el rock, como había anticipado Don McLean, cada vez se separaba más del baile, la discoteca se especializó justamente en eso, en el goce del baile, y el estilo que nació para hacerlo realidad fue el “funk”, una palabra que se identificaba con “el olor profundo de los negros”. Y el nombre no es baladí. El funk tomó ritmos del soul y el rhytm and blues, desproveyéndolos de la melodía y le añadió la excelencia de la sección de vientos del jazz bebop de Maceo Parker para crear unas canciones que cumplían con el objetivo deseado: que la gente bailara. El ex cantante de soul James Brown pasa por ser uno de sus creadores, conjuntamente con George Clinton, fundador del seminal grupo Funkadelic, así como el grupo hippie Sly and the Family Stone. Cuando a esos electrizantes ritmos del funk se les añadió, otra vez, la melodía que había perdido procedente del soul, nació la música disco; es decir, la música expresamente realizada para sonar en las discotecas. Había nacido una nueva forma de vida. A comienzos de los años ochenta, esa exclusiva vida de juerga semanal que los artistas de los 60 disfrutaban pasó a inundar el ocio de las jóvenes generaciones hasta que las borracheras de viernes y sábado por la noche se convirtieron en el leit motiv de muchas vidas. Canciones como “Manic Monday” (The Bangles) o “Friday I’m in love” (The Cure), entre muchas otras, hacían alusión a esa dualidad diaria frente a la locura del fin de semana. Millones de jóvenes empezamos a vivir esa doble vida de nuestros ídolos rockeros: dos días de borracheras, uno de resaca y cuatro de ansiedad por que llegue... el viernes. El lugar donde conseguir ese encuentro sexual ocasional o, para otros, donde encontrar el amor, pues en una sociedad cada vez más reprimida por la dictadura feminista, el espacio del flirteo quedó reducido a cuando la
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 mujer y el hombre se encontraban borrachos, es decir, cuando se quitaban la represión de encima. Y eso ocurría en la discoteca. Toda la revolución del amor... para esto. ¿No te parece paradójico? Allí, en ese mismo Nueva York donde se encontraban las razas, supuestamente nacería la salsa, que es la fusión del son cubano con el jazz y la música de baile por excelencia para las personas de origen hispano. Sin embargo, los estudiosos replican que únicamente el nombre era nuevo: la música y el baile asociados a la salsa ya se bailaban en Cuba décadas antes bajo el nombre de “música de casino”. La Fania All Stars lo que hizo fue darle un buen empaquetamiento de márketing y lanzarlo a esas florecientes discotecas que se convirtieron en uno de los mejores negocios en todo el mundo... gracias a la historia de Tony Manero/John Travolta, el ídolo de Saturday Night Fever. Al año siguiente del éxito de Fiebre del Sábado Noche, Travolta y Los Bee Gees se volvían a encontrar en la banda sonora de la película “Grease” (Brillantina) en la que los años del comienzo del rock and roll comenzaban a ser mitificados como una época que ya no volvería. Sus extraordinarios números musicales contribuyeron a la revitalización de la tribu de los rockers. Todo un homenaje al recientemente fallecido Elvis Presley. Pero las muertes continuarían... En Chile, 1973, el cantautor Víctor Jara, verdadero referente de toda una generación de modernos trovadores con conciencia social, moría asesinado durante las primeras horas del golpe de estado de Pinochet. Ese mismo año 1973, en España moría la voz más prominente de la nueva generación, Nino Bravo, víctima de un accidente, a la edad de 29 años. Tres años después, también de un accidente de tráfico, moría la Joan Báez española, Cecilia, a la edad de 28 años. En 1983 se completaría el cúmulo de “casualidades musicales españolas” al morir, también de un accidente de tráfico, el mejor músico que haya dado el rock español, Jesús de la Rosa, líder de Triana, cuando contaba 35 años. Sin duda alguna, las tres más grandes figuras
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 e iconos de la música popular española de aquella época desaparecían en accidentes de tráfico, en los que, hasta el momento, nadie ha podido encontrar signos de conspiración... España perdía sus grandes referencias culturales de manera trágica, al igual que le pasaba a Estados Unidos.
 
 La muerte de Lennon: epítome de la conspiración
 
 Está comprobado, a la luz de los documentos desclasificados, que a principios de los años 70 los servicios secretos norteamericanos intentaron entrampar a John Lennon porque se estaba acercando a los líderes hippies Abbie Hoffman y Jerry Rubin. Este comprobado seguimiento continuó hasta 1972 y formó parte de la Operación Cointelpro: los papeles del FBI que lo prueban se liberaron y hasta hay un completo documental titulado “El FBI contra John Lennon” que así lo demuestra. Allí mismo, en Nueva York, un 9 de diciembre de 1980 un supuesto loco llamado Mark Chapman esperaba a Lennon a la puerta de su casa en el edificio de Manhattan donde se rodó La Semilla del Diablo de Roman Polanski y acababa con el sueño hippie. Nuevamente las coincidencias afloran en otro asesinato, puesto que Mark Chapman decía oír voces de Lucifer que le incitaban a matar a su ídolo y, al mismo tiempo, se dice que en la canción “Double Fantasy” del propio Lennon en solitario se escucha en “reverse speaking” en la canción Kiss, Kiss, Kisss de Yoko Ono decir “Satanás está llegando: 666” y finalmente el verso: “Nosotros matamos a John Lennon”. Realmente, cuando uno escucha la canción se da cuenta de que hay unas palabras inaudibles entre verso y verso. ¿Las introdujo alguien sin que Lennon lo supiera? Aquel fue uno de los días más tristes para la generación hippie y rockera que veía morir a la que era su mayor referencia con el pasado: la conciencia y la memoria de aquel sueño de libertad que fue el rock and roll. Uno de los vídeos que vi mientras escribía este libro fue uno del cuarteto de californianas The Bangles, en el que expresan cómo les sobrecogió la muerte
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 de John Lennon, pues todas ellas eran fans de Los Beatles. El impacto sobre la psique de una generación por la pérdida de este hombre que se había atrevido a decir lo que pensaba y desafiar todos los poderes ocultos, está claro. Lennon era la única cabeza visible que quedaba del sueño de que el rock cambiaría el mundo. Un ser que acaparaba la atención de los medios con calculados actos propagandísticos como cuando apareció con Yoko en una cama pidiendo la paz mundial. El hombre que escribió un auténtico himno para la Humanidad como “Imagine”. El hombre que creaba modas estéticas e, incluso, era referente de la nueva pareja, junto a la excéntrica artista japonesa Yoko Ono. Lennon era, sin ningún género de dudas, el referente de la generación hippie: la voz de su conciencia. Sin él, una generación entera se quedó perdida. El fanático religioso llamado Mark Chapman que decía obrar bajo el influjo de la novela El Guardián entre el Centeno le disparó varios tiros a bocajarro: un asesinato que sólo se puede explicar en base al Proyecto MK Ultra de control mental, que es capaz de dirigir la mente de una persona, a distancia, por medio de una serie de palabras claves. Hay que recordar que Lennon era amigo de Mia Farrow, que protagonizó la película La Semilla del Diablo”, grabada curiosamente en el mismo edificio a cuya entrada fue asesinado Lennon, el edificio Dakota. Así que de seguro que conocía la leyenda que envolvía ese edificio, por lo que cabe preguntarse por qué, entre todos los edificios de Nueva York, Lennon decidió mudarse precisamente allí... Las coincidencias se entretejen de una manera misteriosa porque, si recordamos, el loco Charles Manson había ordenado una matanza en casa del autor de la película satánica antes mencionada, Roman Polanksi, inspirado por las canciones de Los Beatles “Helter Skelter” y “Revolution”, la segunda de ellas escrita por el propio Lennon. Para acabar de complicar la cosa, el tal Chapman, que pasaba por ser un desempleado, había recorrido varios países asiáticos en los meses previos al asesinato: ¿de dónde sacó el dinero? ¿Con quién esta-
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 ba secretamente conectado? ¿Era el FBI o alguna de las agencias más secretas del gobierno? Todavía más: la novia de Chapman era una japonesa clavadita a Yoko Ono, y Lennon había firmado un autógrafo en su nuevo disco a su futuro asesino ese mismo día. En el juicio por el asesinato de Lennon, Chapman respondería con capítulos de la Biblia... Muchas cosas raras, sin duda. Tras 20 años dentro de la industria del espectáculo, donde se crean las tendencias sociales y codeándose con las personas que están detrás de esa industria, Lennon conocía a la perfección el trasfondo de la misma; sus verdaderas intenciones, al igual que el visionario Frank Zappa. Cosas que hoy día son conocidas pero entonces, no. Al igual que el malogrado Elvis, su poder como líder de las masas era innegable. Todo lo que decía y hacía Lennon se convertía en una gran noticia porque era el referente de varias generaciones: su ídolo. Sobre las razones de su asesinato creo que quedarán patentes cuando leas la última entrevista que concedió Lennon y que apareció publicada a título póstumo en la revista Playboy porque, casualidades de la vida, murió tres semanas después de publicar un nuevo disco, tras cinco años recluido en su vida familiar. Como digo, el fanático que le asesinó le había pedido que le autografiara el disco que se había comprado y que apenas tenía tres semanas de vida. ¿Estaba diciendo que al sacar ese disco había firmado su sentencia de muerte? A diferencia de lo que les pasó a Sam Cooke o Jimi Hendrix, no encontramos en este disco póstumo de Lennon denuncia social alguna sino... amor y familia. En este disco, hallamos algunas de las más bellas canciones de amor de la era del rock, como “Starting Over”, “Woman” y odas a la familia como “Watching the Wheels” y “Beautiful Boy”. En su día, podrían parecer canciones inofensivas para el sistema, pero conociendo como sabemos hoy que la destrucción del amor entre hombre y mujer y la familia fue una de las misiones de la Gran Conspiración, no parece descabellado pensar que la familia feliz, Lennon y Yoko, les hacía mucho daño.
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 La entrevista con John Lennon y Yoko Ono de la que están sacados los siguientes párrafos fue publicada en enero de 1981; es decir, unos días después de su asesinato y al parecer, fue grabada unos pocos días antes de que el loco Chapman acabara con la vida del genio de Liverpool. Llama poderosamente la atención que el asesino MK Ultra de turno, llamado Chapman, matara a Lennon después de que respondiera este bombazo en una serie de preguntas dedicadas al uso de drogas: “Debemos siempre recordar que fue gracias a la CIA y a su Ejército de LSD. Eso es lo que la gente olvida. Todo es lo opuesto a lo que parece, verdad, Harry? (???). Así que sácalo fuera de la botella y relájate. Ellos inventaron el LSD para controlar a la gente y lo que hicieron fue darnos ‘libertad”. Es decir, Lennon estaba revelando abiertamente que su generación había sido manipulada por el Poder que creían combatir. Que él mismo había sido manipulado y utilizado. Se había dado cuenta. Pero con ser estas declaraciones un motivo suficiente para que la CIA asesinara a Lennon, en la entrevista encontramos otras declaraciones de Yoko Ono todavía más jugosas, puesto que demuestran cómo la pareja hippie por antonomasia sabía lo que se estaba cociendo en aquellos días, en torno a la Ingeniería Social. Estamos hablando de hace 34 años, nada menos: si un ídolo como Lennon decía cosas como éstas en 1980, la gente habría estado alerta de los planes de los Illuminati, razón por la cual, claramente (desde sus mentes) tenían que eliminarlo. Y hay que recordar que Yoko provenía de una familia aristocrática nipona. Sin duda, si Lennon hubiera vivido, la sociedad habría reaccionado a tiempo, antes de lo que venía. ¿Se habría callado Lennon ante la falacia del 11-S? Dice Yoko: “Es difícil realizarse hoy día como familia: la sociedad prefiere gente soltera. Se anima a divorciarse, estar separado, o soltero o gay... lo que sea. Las corporaciones quieren personas solteras porque trabajan más duro si no tienen vínculos familiares. No se tienen que preocupar de estar en casa por la
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 tarde o en los fines de semana. No hay sitio para las emociones, la familia o las relaciones personales. Así que, en lugar de evitar tener niños, la sociedad debería animar a tenerlos porque son importantes. Es la responsabilidad de cada uno. Pero es duro. Una mujer tiene que negar lo que tiene, su útero, si es que quiere tenerlo. Parece que sólo las clases privilegiadas pueden tener familia. Hoy día, sólo los McCartneys o los Lennon pueden tenerlos”. Lennon: Sólo les importamos como trabajadores/consumidores. Yoko: Y luego vendrá el Gran Hermano y decidirá. Odio usar el término “Gran Hermano”... Lennon: Gran Hermana: ¡espera, que vendrá! Yoko: La sociedad pervertirá los roles de hombre y mujer. Los bebés nacerán en tubos de ensayo e incubadoras. Lennon: Como advirtió Aldous Huxley... Sabíamos que asesinaron a Kennedy, hemos aprendido que los conspiradores también acabaron con Marilyn y ahora, encontramos la prueba de que Lennon LO sabía. Recordad que en el álbum “Sargent Peppers...”, aparecía la efigie de Aleister Crowley, satanista de primer orden, razón por la cual, se acusó a los Beatles de satanistas. En esta otra canción casi desconocida de Lennon hay unas alusiones claras a los Illuminati... (666). Con todo ese conocimiento, leed la letra de la canción  “Bring on the lucie”, cuyo título no sé cómo traducir, imagino que está en clave... (“Lucie” es Lucy in the skie with diamonds?”) pero podría ser algo así como: “Lleva la ‘Lucie’: libera a la gente” No nos importa qué bandera estás agitando incluso no deseamos saber tu nombre No nos importa dónde estás o adónde vas Todo lo que sabemos es que viniste y que estás tomando todas nuestras decisiones Sólo tenemos apenas una petición para vosotros Que mientras contemplas las cosas aquí hay algo que deberías hacer Libera a la gente ya Hazlo y hazlo ahora
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 Mientras salimos con nuestras manos al aire (como en señal de rendición, nota) No te agobies, la paranoia está por todas partes Podemos desaparecerla con amor cuando nos asustan Así que gritemos en voz alta como un rezo Entendemos tu paranoia Pero no deseamos jugar tu juego Piensas que eres “guay” y sabes lo que estás haciendo 666 es tu nombre Así que mientras os hacéis pajas los unos a los otros Mejor, quédate con esta idea en la cabeza Vuestro tiempo ha pasado, mejor que lo sepáis Pero quizás no seas capaz de ver las señales Te pillaron con las manos en el botín [corrupción, nota del autor] Y todavía conseguiste tragar tu píldora mientras te deslizas y resbalas abajo de la colina En la sangre de la gente que mataste Ahora detened la matanza Hacedlo, y hacedlo ya Traed ya a Lucie [¿Referencia a Lucifer y a Lucy in the Sky with Diamonds?]
 
 Bob Marley: el penúltimo profeta Mientras el mundo occidental se quedaba sin los ídolos de su generación, en el llamado mundo subdesarrollado emergía otra figura que enarbolaba la bandera del Bien y la dignidad. Era hijo de un capitán inglés y una negra jamaicana y había crecido en el guetto de la capital de Jamaica, Kingston. Su nombre: Robert Nesta Marley. Durante los años sesenta se había imbuido de la espiritualidad rastafari que iba dando forma a un ritmo que mezclaba el
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 rock con la raíz africana llamado “reggae” y que, como Louis Armstrong con el jazz, él mismo acabaría por dotar de identidad con su banda, The Wailers. Evolucionado a partir del ska (a su vez, una adaptación del rhythm and blues), el reggae fue una nueva música de denuncia de la esclavitud desde su mismo origen; por una vez, su mejor representante fue aupado por su propia comunidad a la categoría de ídolo; un referente social salido del mismo ambiente de opresión que la mayoría. A diferencia de las músicas claramente materialistas, escapistas y nihilistas que dominaban el mercado discográfico del mundo discográfico por aquel entonces, el reggae tenía una clara vocación espiritual y de liberación de la Humanidad que quedaría patente en los discos de Bob Marley y particularmente en la canción “Redemption song” que, por su trascendencia, podríamos equiparar perfectamente al “A change is gonna come” de Sam Cooke. Piratas de antaño, sí, ellos me secuestraron y me vendieron a barcos mercantes minutos después me sacaron del agujero más cruel Pero mis manos se hicieron fuertes por la mano del todopoderoso nos levantamos triunfalmente en esta generación Todo lo que siempre he tenido son canciones de libertad ¿nos ayudas a cantar estas canciones de libertad? Porque es todo lo que tengo, canciones redentoras. Emancípate de tu esclavitud mental Nadie excepto nosotros mismos puede liberar nuestras mentes No tengas miedo de la energía atómica Porque ninguno de ellos puede detener el tiempo Cuanto tiempo más mataran nuestros profetas mientras nos quedamos mirando a otro lado Alguien dijo esto es solo una parte debemos también nosotros escribir en el libro ¿Por que no ayudas a cantar
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 estas canciones de libertad? Porque es todo lo que tengo, canciones redentoras, canciones redentoras, canciones redentoras. Emancípate de tu esclavitud mental Nadie excepto nosotros mismos puede liberar nuestras mentes No tengas miedo de la energía atómica porque ninguno de ellos puede detener el tiempo ¿Cuanto tiempo más mataran nuestros profetas mientras nos quedamos mirando a otro lado? Alguien dijo esto es sólo una parte debemos también nosotros escribir en el libro ¿Por qué no ayudas a cantar estas canciones de libertad? Porque es todo lo que tengo, canciones redentoras Todo lo que tengo, canciones redentoras Estas canciones de libertad, canciones de libertad Décadas después de su muerte, la figura de Bob Marley ha quedado (con la única “competencia” de John Lennon) como el gran icono de la historia del rock. La razón, a mi juicio, es muy sencilla: simboliza como ninguna otra el que fue el verdadero objetivo del rock. Lograr la libertad de la especie humana. A lo largo de mis viajes durante finales del siglo XX y principios del XXI, viví la misma experiencia en lugares del Planeta tan dispares como India, Colombia, Brasil, Senegal, Argentina, Holanda, Cuba, Portugal, Inglaterra...: alguien ponía la música de Bob Marley y de repente se generaba una armonía, un ambiente de fraternidad, una paz, una sincronía... Puede que ya, de tanto escucharlo, te hayas acostumbrado a ello pero me veo en la obligación de decirte que “eso no es normal”. Que un cantante sea capaz de generar la concordia entre los seres humanos de todo el Planeta es algo muy raro, excepcional, extra-ordinario. Ese cantante estaba haciendo alquimia, estaba haciendo magia, porque generó el sentimiento más difícil de este mundo:
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 Unidad. Unidad entre los hombres y Unidad con Dios (en realidad, lo uno no puede ser sin lo otro). Esa es la razón por la que afirmo, sin ambigüedades, que Bob Marley era mucho más que un músico. Era un profeta. Fue un profeta, porque sus canciones siguen estando vivas, transformando a la Humanidad y de hecho así se le recuerda en la religión rastafari. Si repasas los numerosos documentales sobre su vida que están en Internet, comprobarás que Bob Marley tenía muy claro por qué hacía música y que nadie lograría callarlo. Su meta era conseguir la libertad para el ser humano; vencer la opresión. En las entrevistas que han quedado sobre él, tomarás conciencia de que era un conspiranoico de los pies a la cabeza y que no se creía la división entre derecha e izquierda ni a los políticos. Tenía muy claro que el objetivo de su música era lograr la Paz entre las facciones artificialmente enfrentadas. Es decir, era un líder político del siglo XXI, de valores humano y no de enfrentamiento; un adelantado a su tiempo. En 1978, unos días antes de un concierto en el que intentaba mediar en la batalla que se desarrollaba en su propio país entre la derecha y la izquierda, fue tiroteado y herido de levedad en su propia casa, razón por la cual se exilió en Inglaterra. Algo muy parecido a lo que les ocurrió a los líderes del rock sureño: Allman Brothers y Lynyrd Skynyrd, si recuerdas páginas atrás. Un músico carismático se asoma a la política y sufre un “accidente” que funciona a la manera de un aviso... Tras escribir algunas de sus mejores canciones en su retiro inglés, Marley regresó a su querida Jamaica unos meses antes de que su vecino, hijo de un ex agente de la CIA, le regalara unas botas de fútbol, deporte del que era fan el rastafari. Curiosamente, a los pocos días de comenzar a jugar con ellas un cáncer se extendió desde un dedo de su pie; ante su negativa religiosa a extirpárselo, el cáncer acabaría llevándosele a la tumba. Justo, al poco de publicar el disco Uprising, en el que aparece la mencionada “Redemption song” que es,
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 probablemente, el más bello himno a la libertad de la especie humana que haya dado el rock. Como ocurrió con Sam Cooke u Otis Redding, una vez más la muerte se llevaba al héroe cuando alcanzaba su máximo nivel de creatividad. Otro elemento importante a considerar para explicar su repentina muerte es que Bob Marley había tocado en abril de 1980 en el concierto que saludaba la independencia de la nación africana de Zimbabue (antigua Rhodesia): el carisma del jamaicano le había convertido en un auténtico ídolo en África, con un papel a desarrollar en la integración de las naciones africanas, en su vuelta a la unidad: un objetivo compartido por otros líderes panafricanistas asesinados por la misma época como el ghanés Nkrumah. Su entierro en Jamaica fue uno de esos grandes momentos que siguen a la despedida de un héroe, de un referente, pero mientras su estela se hacía grande en África y las áreas negras, el icono de Bob Marley fue silenciado y censurado por el mundo occidental durante años, formando parte del underground. De hecho no fue hasta bien entrados los años ochenta cuando se le colocó en el lugar que ahora mismo ostenta dentro del firmamento del rock and roll: la causa está muy clara. Su componente político. Una vez más, y como he ido relatando a lo largo de estas páginas, los vampiros del rock and roll (Mick Jagger, Keith Richards y Eric Clapton) se acercaron al héroe para intentar absorber algo de su autenticidad e inspirarse... Por ejemplo, el mítico guitarrista inglés versionó (con gran éxito) una de las canciones de Bob Marley. ¿Sabéis cuál eligió? “Yo disparé al shérif”. Curioso, ¿verdad? Lo mismo harían los mencionados vampiros con el otro gran icono rastafari, Peter Tosh. Es importante resaltar un elemento más en la figura de Bob Marley, y es su asociación a la planta conocida como “marihuana”, que en la religión rastafari es un sacramento y que gracias a Marley se convirtió en toda una forma de vida mundial, con una doble vertiente: la de ver las cosas de otra manera
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 y —es innegable— un amodorramiento colectivo asociado a las personas que se levantan y se acuestan con el porro en la mano. Muchos, muchísimos fumetas a lo largo del Planeta se quedaron con la forma de la revolución pregonada por el profeta Marley (marihuana) olvidando que lo realmente importante era el fondo: el reconocimiento de que éramos esclavos y que la Verdad era lo único que nos podía salvar. Esa fue la forma en la que, una vez más, el Sistema acabó fagocitando a un héroe que él mismo había ordenado matar. Le quitó el contenido. Con la muerte de Lennon y Bob Marley, el rock se quedó sin las últimas figuras con capacidad para detener la deriva nihilista y materialista en la que se envolvería la música popular. Que ambas sucedieran en años sucesivos no parece casual, teniendo en cuenta que el rock se quedaba así completamente huérfano de referencias intelectuales y morales. Sin alma, en definitiva. Sin sustancia. Sin pasión. A partir de esos años, la música cambió y se empezó a vender, sólo, por el valor de la imagen. Llegaba la época de los videoclips. La superficialidad y el nihilismo se apoderarían del otrora inocente mundo del rock.
 
 El comienzo de la era del videoclip En el año 1979 aparece el videoclip del grupo The Buggles “El vídeo mató a la estrella de la radio”, que dos años después daría origen al canal de televisión MTV, convirtiéndose en un hito: da comienzo a una nueva era de la música, que a partir de entonces irá acompañada de una imagen, de una historia. Los nombres no son en absoluto baladíes puesto que “Bug” en inglés significa “ocultar un micrófono” o “fastidiar” y la canción estaba anunciando, precisamente, que el vídeo iba a matar a la radio como forma de lanzar productos musicales, pero al mismo tiempo, que iba a haber una infiltración, una ocultación. En las siguientes páginas conocerás en qué consistió esa infiltración.
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 En sí mismo, el fenómeno no era exactamente nuevo porque antes habían aparecido películas musicales y protovideoclips en los que los componentes de los grupos musicales hacían monerías mientras cantaban las canciones. Películas como Grease (1978) o las óperas rock Jesucristo Superstar, Hair, El Muro o Tommy ya avanzaban el concepto de que la canción se iba a ligar a una historia que representara la letra que se estaba cantando. Con todo y con eso, el lanzamiento del videoclip de The Buggles quedó grabado como el comienzo de una nueva época; unas enigmáticas y atractivas escenas acompañarían a partir de entonces a las canciones. El impacto de ambos efectos combinados hizo que los niños de aquella época no comprendiéramos qué se quería transmitir, unido a que no entendíamos la letra... pero, tranquilos, tampoco los angloparlantes entendían su verdadero objetivo porque, como veréis por algunos someros ejemplos, estábamos ante unos jeroglíficos de proporciones cabalísticas. El mismo año en que se publica la canción que da comienzo a la era del videoclip, un ex grupo punk irlandés llamado Boomtown Rats liderado por un periodista musical de nombre Bob Geldof lanza una canción que nos encandiló a muchos: “No me gustan los lunes” (I don’t like mondays). Seguro que tú también la escuchaste, como yo, y te encantó. Lo que no sabíamos en aquel entonces es que esa, aparentemente, dulce canción, representaba el tiroteo perpetrado por una escolar norteamericana llamada Brenda Spencer en su propio colegio a comienzos de ese mismo año 1979. Cuando le preguntaron a Brenda por el motivo de su asesinato respondió “No me gustan los lunes”, y esa absurda declaración fue lo que le proporcionó a Geldof la inspiración para escribir la canción, según reconoció él mismo. El asunto es que cuando uno lee la letra se encuentra con una frase lapidaria que hoy, tras décadas atestiguando cómo estos asesinos sin motivo aparente que se propagaron tras el de Brenda están relacionados con el programa MK Ultra de control
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 mental, le deja epatado. La frase textual es: “El chip de silicona dentro de su cabeza se activa al ser sobrecargado”. Nada menos. Una vez que uno ve el videoclip conociendo esta información, las imágenes se transforman radicalmente porque detectamos claramente cómo los músicos y la canción en particular actúan como controladores de la mente de la niña, al modo del flautista de Hamelín y, de hecho, los Boomtown Rats de Bob Geldof aparecen en la televisión de la casa de la niña, así como en la propia aula donde los niños siguen las instrucciones del músico, como ocurría en el famoso cuento. Como digo, la canción y el videoclip se lanzaron a los pocos meses del inexplicable tiroteo, convirtiéndose en un gran éxito y lanzando a la fama al otrora punk Bob Geldof, que dará mucho que hablar en este libro... Al año siguiente, 1980, el estilo techno que había permanecido en el underground desde que fuera desarrollado por los alemanes Kraftwerk y los hippies que se marcharon a Goa, adquiere la categoría de éxito masivo con la irrupción del grupo de enigmático nombre “Maniobras Orquestales en la Oscuridad”, conocido también por sus siglas en inglés, OMD; unas Maniobras en la Oscuridad que habrían sido toda una declaración si se hubieran llamado “orquestadas” pero el adjetivo “orquestales”, es decir, “programadas para la orquesta”, nos aclaran un poco su verdadero objetivo. El éxito que les lleva a la fama y catapulta el mencionado estilo al gran público no puede tener un nombre más provocador: “Enola Gay”, el nombre del avión que lanzó la primera bomba atómica en Hiroshima y que supuestamente fue un recordatorio del piloto Tibbets, ¡a su madre! La letra de la canción, pretendidamente pacifista, es una especie de juego o conversación con el avión, o de la madre con el niño/piloto, pero que también podría referirse a la bomba, pues increíblemente le pusieron nombre; precisamente, “Little boy” o “niño” en español. Esta cantidad de sincronías: que el primer éxito techno y uno de los primeros videoclips de la historia estuviera dedicado al avión que lanzó la bomba atómica, me hizo replantearme muchas cosas: ¿es normal que el ejérci-
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 to permita a un piloto poner el nombre de su madre a tamaño “profesional” en un avión militar? ¿Era realmente Enola Gay el nombre de su madre? (Según la historia oficial ese extraño nombre supuestamente era indígena, pero al dar la vuelta a “Enola” nos encontramos con la palabra “Alone”, es decir, “Solo”, con lo que tendríamos “Gay solo”). Una vez que me enteré que una de las bombas atómicas se llamaba “Niño”, descubrí que las otras dos que transportaba el avión se llamaban “Fat man” y “Thin man”, es decir, “Hombre gordo” y “Hombre flaco”. ¿Por qué esos nombres? ¿Se podrían asociar a las epidemias de delgadez (anorexia) y de obesidad mórbida que asolarían el planeta en las décadas siguientes? ¿Y qué hay de la referencia “gay”? En aquella época todavía no había nacido el movimiento gay y, por tanto, se adelantaba décadas a la popularización de esa palabra; ¿era ésa la bomba atómica que tenían preparada? ¿Ocurrió algo con los gays en torno a ese año 1980? La respuesta es “sí”. Unos meses después del lanzamiento de esta canción, el 5 de junio de 1981, se presentaba en sociedad una enfermedad dirigida ex profeso hacia los que llevan esa vida “disoluta” (que es la traducción al castellano de la palabra “gay”). El nombre de esa enfermedad fue “Síndrome de Inmunodeficiencia Autoadquirida”, pero se hizo más conocida como SIDA. El nuevo “Enola Gay que la canción de las “Maniobras orquestadas en la oscuridad” había anticipado tan sólo unos meses antes. El jeroglífico de las Maniobras Orquestales en la Oscuridad lanzando su “bomba gay” se completa con la Cara B de este single, llamada “Anexo”. Tan sólo seis versos que dicen así: “Dame todo lo que quiero/ Necesito todo lo que pueda tomar/ La división de todo lo que tienes/ Los Principios nunca funcionaron antes/ Quiero todo lo que pueda tomar/ Todo lo que pueda tomar”. Teniendo en cuenta que esta canción se vendía con “la bomba atómica gay”, esta sobredosis de adicción bien podría aludir a las drogas de diseño, así como a la deconstrucción del
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 sujeto (La división de todo lo que tienes), despojándole de sus principios morales (Los Principios nunca funcionaron antes). El efecto OMD generó un gran número de imitadores en todo el mundo, comenzando por los españoles Azul y Negro, que lograron un gran éxito en 1983 con la canción “Me estoy volviendo loco” (poco a poco, poco a poco) y que, pese a su poco gratificante estribillo, fue martilleado como banda sonora de la Vuelta Ciclista a España ¡de 1982! ¡Un año antes de su publicación oficial! ¿Cómo es posible? ¿Qué pretendían al colocarnos ese estribillo tan pegadizo en las horas de siesta estival? Estamos en 1983, cuando todavía no había comenzado la era del estrés y en el Reino Unido aparece un grupo desconocido llamado “Frankie goes to Hollywood” (Paquito se va a Hollywood) que lanza una canción techno sostenida sobre un estribillo repetitivo, que induce a estresarse “Reláx, no lo hagas”, aderezado con claras alusiones al sexo oral. El videoclip original, que fue censurado, mostraba a un ejecutivo en un bar gay que acaba siendo víctima de una bacanal, por orden de un pseudoemperador romano. Tenemos otro de esos grupos que nacen y desaparecen tan rápidamente como alcanzan el número 1, como si hubieran sido creados ex profeso para ese fin, en este caso, anticipar la era del estrés y la de la homosexualización como moda. También en ese año 1983, la industria promociona a un hombre y una mujer vestidos de traje y corbata y ademán frío que consiguen un gran éxito con una hipnótica canción, y nunca mejor dicho porque se titula “Dulces Sueños” en la que la cantante con el pelo rapado naranja parece darnos una clase práctica de engaños en la primera escena al mostrarnos el cohete que va a la luna... Nuevamente, como en el vídeo de los Boomtown Rats se vuelven a mezclar la imagen central del videoclip con la que aparece en un monitor, en el que el otro miembro del grupo parece controlar lo que está pasando ¡desde la TV! La canción se interpretó en su época como una oda al sadomasoquismo porque la cantante canta una y otra vez “algunos abusan de ti y otros
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 quieren que tú abuses de ellos” mientras empuña una porra en actitud violenta y las imágenes pasan de la realidad al sueño por medio de rápidos insertados y en la TV sigue pasando gente. Del tercer ojo hindú se pasa a una mira telescópica que apunta a los dos miembros del grupo paseando en una barca, mientras se exhorta a ser precavido y estar alerta (no sea que te vayan a matar). Los miembros del grupo aparecen tumbados encima de una mesa, en una sala llena de discos de oro, como si la muerte fuera a ser su final si no consienten el abuso. Las imágenes de los ojos hipnotizados y de individuos con máscaras no dejan lugar a dudas; estamos contemplando una nueva programación MK Ultra cuyo objetivo puede quedar más claro si repasamos el nombre del propio grupo: Eur-Rythmics: es decir, “los ritmos de Europa” (o del Euro). Nos vamos al año 1984 cuando el grupo Duran Durán lanza su éxito “Chicos Salvajes” acompañado de un espectacular vídeo en el que un ejército de demonios somete a torturas al cantante del grupo en el infierno mientras por una televisión aparece el propio grupo tocando, que se desdobla ¡exactamente igual que en el vídeo de “I don’t like mondays”. ¿Y la letra, qué dice? Pues la letra es una invocación a los ángeles caídos; se habla de la guerra de sexos, de asesinatos en un mundo de dolor, de secretos que se propagan y de que los chicos salvajes “no pudieron evitarlo” (caer en ese infierno, por las imágenes que aparecen y detener ese horror). Las imágenes intercaladas entre las del infierno muestran a niños creando violencia en la escuela vienen a significar que ese mundo que estaba preparado sería lo que crearía esa violencia. Mientras está apresado, obligado a ver la televisión, se le muestra la palabra “chicas” y fotos de bebés, como haciéndole saber que no podrá disfrutar ni de lo uno ni de lo otro. Como vamos viendo, la era del videoclip está plagada de demonios, los mismos demonios que habían inspirado una corriente del rock en las décadas precedentes, pero ahora mostrados a simple vista, en imágenes muy poco sutiles pero que poca gente se atrevía a ver, a reconocer.
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 De entre todos los videoclips de aquellos primeros tiempos, pasará a la historia Thriller (1982), contenido en el seminal álbum de la canción que le da título, y que elevó al Olimpo de los dioses al ex niño prodigio de la factoría Motown, Michael Jackson. Sin duda, Michael Jackson fue la estrella que mejor ejemplifica la creación de dioses manipulados porque fuimos contemplando su ascenso y decadencia en las pantallas; desde el adorable niño de los “Jackson Five” hasta el monstruo que tiene hijos sin relaciones con hembra y que bromea con tirarlos por la ventana. La vida de Michael Jackson es paradigmática del “star system” (sistema de estrellas) y de acuerdo a las informaciones de las personas que han salido del programa MK Ultra, hoy podemos vislumbrar lo que verdaderamente le sucedió. Michael denunció largamente los abusos sufridos de manos de su padre, lo que sumado a su mentalidad eminentemente infantil y problemas para relacionarse con el sexo opuesto, nos deja en el mismo lugar que otras personas que han denunciado haber sido utilizados para prácticas satánicas. Muchos de ellos han reconocido que participaron en esos rituales en Disneylandia; no olvidemos que Walt Disney fue un satanista y grado 33 de la masonería cuyas películas, como Fantasía, están repletas de simbologías ocultistas (Ver libro La Historia Secreta de Hollywood). Michael Jackson tuvo una obsesión por Disneylandia y esa fijación con regresar a su edad infantil hace vislumbrar que padeció abusos sexuales, lo que podría explicar su pedofilia porque los pedófilos siempre han sufrido ellos mismos abusos sexuales cuando eran niños. En definitiva, Michael Jackson se pudo haber quedado “colgado” de esa edad infantil que le robaron. Al igual que otras estrellas prefabricadas como Madonna, la carrera de Michael Jackson es un libro abierto en el que podemos leer las obsesiones de sus “controladores mentales”; es decir, quienes le crearon como estrella. A pesar de que editó un primer disco en solitario en 1979, todo el mundo le recuerda por
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 el álbum Thriller que marcó un hito en la historia de la música por dos cosas. La más conocida: lanzar al mundo el concepto de videoclip; la menos, por la producción digital, un gigantesco cambio tecnológico. En realidad, este disco de Michael Jackson producido por Quincy Jones fue todo un ensayo de un nuevo tipo de producción musical. Thriller (Terror) cambió la manera de escuchar los discos pues se lanzó con una tecnología de grabación muy superior a la de su época y marcó el devenir posterior, pero hay un hecho todavía más palmario que explica su arrollador éxito: la canción que da título al disco es el “videoclip” por antonomasia. Recuerdo como si fuera hoy, en 1982, al locutor de radio Julián Ruiz pontificando que el videoclip iba a cambiar la industria de la música y que no se podría vender, a partir de ese momento, una canción sin su correspondiente videoclip. ¿Cómo lo sabía? ¿Acaso hubo reuniones de la industria discográfica en las que se impuso esa tendencia? Hoy podemos afirmar sin ningún género de dudas que ese momento fue delineado con todo lujo de detalles y la persona que lanzó esa “nueva tecnología” fue Michael Jackson con una canción cuya letra no se entiende sin la imagen y es más un musical que otra cosa... A pesar de que al inicio del videoclip “Michael” se disculpa, diciendo que el contenido de la canción no tiene nada que ver con sus creencias... A uno le da la risa. Contemplándolo con la perspectiva del tiempo que ha pasado, uno no puede más que sorprenderse de que el comienzo de esta nueva era de la industria discográfica estuviera dedicado al miedo, con una especie de collage de todos los clásicos del Terror: Caperucita (con el lobo), zombies, El Hombre Lobo (John Landis, autor de Un Hombre-Lobo Americano en Londres fue el director del vídeo)... Justo cuando el terrorismo estaba llegando a uno de sus puntos álgidos en Europa, anunciando el terror en el que la humanidad se iba a ver comprometida. El año en que fue lanzado, 1982, y la letra completamente satanista, parece claro que significaban el anuncio Illuminati de
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 la nueva “política de la TV” y la extensión del propio terrorismo como modo de gobierno. Recordad que, sólo unos meses antes, los Illuminati vaticanos habían acabado con la vida del Papa bueno, Juan Pablo I, y un año antes, su Operación Gladio realizó la matanza de la estación de tren de Bolonia, tan parecida al 11-M del 2004 en Madrid. El año 1982 los satánicos crearon una más de sus crisis, con la que nos metimos de lleno en la era del paro, que tanto marcó las vidas de quienes crecimos en esos años. Creo que el Terror que vivimos, a no tener trabajo ni casa y a la guerra de sexos previa a la instauración de la homosexualidad obligatoria, se anunció con el vídeo de la canción Thriller, con la que nos hicieron bailar: ¿no es gracioso?: “¡Poneos a bailar porque a partir de ahora os vais a cagar de miedo!”. Los zombies que rodean a la inocente Caperucita y el color rojo del vestuario de Michael (representación de la deidad diabólica en la Santería y en todas las tradiciones espirituales) denotan que nada se dejó a la casualidad en ese vídeo. Si repasamos la vida de Michael después de este gran “éxito”, en su cuidadosísima discografía nos daremos cuenta de la programación mental que ha sufrido. Primero se volvió “Bad”, es decir, Malo, y más tarde “Dangerous” es decir, Peligroso. Todavía más clara es la canción en la que dice “No matter if you are black or white” (“No importa si eres blanco o negro”); la viva muestra de que las obsesiones por la cirugía estética y hacerse blanco que le acabaron convirtiendo en un monstruo fueron inducidas por sus controladores mentales. Que a través de las canciones que cantaba y los propios videoclips le iban señalando el camino que debía tomar su vida. Hoy día, nadie puede negar que el lanzamiento del formato videoclip fue un hecho preparado minuciosamente. Y no lo puede negar porque, entre otras cosas, jamás se ha vuelto a repetir un videoclip de 17 minutos y con tanto dinero empleado como el de Thriller. Que el contenido de ese vídeo fuera satanista deja de ser una casualidad si recordamos que el otro vídeo más cuidado de aquella misma época, “Wild boys”, de Duran Durán, también ju-
 
 164
 
 RAFAEL PALACIOS
 
 gaba con las torturas y el tema diabólico, al igual que el éxito de las chicas de Bananarama, Venus (1986), que es un auténtico conjuro con hogueras y representaciones de diosas paganas. Algunas de sus componentes aparecen saliendo de un ataúd, como vampiresas, lo que venía a ser un preludio de la locura a la que conducirían a muchas mujeres el movimiento feminista. Por eso cantan: “Volviendo a cada hombre loco” y aparecen como diablesas con el látigo para fustigar a los hombres. El contrapunto a este vídeo sería el “Simplemente Irresistible” de Robert Palmer donde un coro de mujeres clónicas se ofrecen como esclavas sexuales: ¡parecen auténticas robots! La repetitiva utilización de la mujer como mero objeto sexual en los videoclips provocaría, a su vez, que el movimiento feminista se volviera todavía más extremista. El fenómeno Michael Jackson vendría seguido un año después por su versión femenina: Madonna, una aspirante a actriz que reconoció haber sido violada a su llegada a Nueva York y que protagonizó una película satánica dirigida por su novio de entonces, judío. Fue inmediatamente después de esa película que su hasta entonces nada prometedora carrera en grupos de segunda fila dio un giro de 180º y se encaminó hacia el éxito total. Madonna firma con una gran discográfica en 1982 a la edad de 24 años y su primer disco aparece, con una gigantesca producción, un año después, en 1983. ¿Cómo es posible? ¿Así de rápido? Luisa Ciccone había llegado a Nueva York en 1978 y su único bagaje fue tocar la batería en una banda llamada Breakfast Club y componer unos pocos temas con su propio grupo, Emmy & the Emmys. Así pues, una completa desconocida se convirtió, de la noche a la mañana, en un fenómeno mundial: todas las revistas y las televisiones hablaban en ese año 1983 del nuevo “fenómeno musical”. Pero, ¿por qué ella? ¿No había miles de chicas con muchísimo más talento y muchísimo más bagaje musical que esta seudoactriz porno? ¿Por qué la industria musical decidió que Madonna iba a ser un icono de la nueva mujer? ¿Cuáles fueron sus verdaderas credenciales para triunfar?
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 Para hacerse famosa, La Ciccone tuvo que cambiar su nombre por el de Madonna, que entronca con la simbología de Virgen y de la diosa Semíramis babilónica y, de hecho, esta personalidad se convirtió en su álter ego, hasta el punto de que Luisa Ciccone fue prácticamente borrada por el personaje de la “mujer liberada” Madonna. Con su primer disco, esta desconocida vendió ¡10 millones de discos! y en el segundo ya dejó entrever quién estaba programando al público femenino a través de ella con la canción “Like a virgin” en la que juega el papel de novia virginal sobre los canales del templo de la Hermandad Babilónica, Venecia. Aquel famoso vídeo (el primero que hizo y uno de los señeros del comienzo de la era del videoclip) es un libro abierto de cómo llegó hasta allí. En él se la ve vestida de novia entre mansiones Illuminati venecianas, con el logotipo de la secta impreso en su chaleco, mientras se insertan fotogramas de un león y un hombre con la careta del mismo felino; un guiño muy claro a las ceremonias Illuminati que veríamos representada años después en la película “Eyes Wide Shut”. Los cambios de vestuario siempre van del blanco virginal al negro... con el que acaba en Nueva York. Es decir, el vídeo viene a explicar cómo logró el éxito. Como veremos, Madonna es uno de los grandes hitos de la Ingeniería Social moderna. Después de ver el documental “En la cama con Madonna” (recomendable para conocer la psicosis de esta mujer) y observarla bailar esa canción, rodeada de parafernalia egipcia, no cabe ninguna duda de que fue una oda a la divinidad femenina de los Illuminati, Semíramis. Todas las referencias a los crucifijos con los que juega son simbología satánica que ha quedado más clara si cabe en la canción “Frozen”, en la que aparece vestida de negro y rodeada de cuervos, desdoblándose en varias personalidades y finalmente, levitando como una bruja. Sus apariciones con cruces invertidas en “Papa don’t preach”, representando a la esclava MK Ultra Marilyn Monroe en “Material girl”, y la parafernalia sadomasoquista de sus vídeos y conciertos, la
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 hacen candidata perfecta para ser una esclava MK Ultra de la élite. Una marioneta para manipular, a su vez, a las masas. Si repasas la letra de “Material girl” te darás cuenta de que lo que pretendían los ingenieros sociales que inventaron el fenómeno “Madonna” era empujar a las mujeres al materialismo y la promiscuidad, olvidando sus sentimientos. En ese explícito vídeo están mostrando abiertamente el proceso mediante el cual Madonna fue adoptada por la élite para simbolizar a la mujer “moderna”: un feminismo decididamente materialista (mujerobjeto) que queda representado en el citado vídeo. Una representación artística de una orgía, en la que Madonna va pasando por las manos de decenas de hombres para conseguir sus objetivos del éxito. “Algunos chicos me besan, algunos me abrazan y a mí me parece bien, pero si no tienen una buena tarjeta de crédito, paso de ellos. Pueden pedirme y suplicarme, pero no van a ver la luz porque sólo el chico que tiene pasta es el bueno para mí... Porque vivimos en un mundo materialista“. El reinado de Madonna como icono de las “mujeres liberadas” desencadenó una generación de mujeres que creyeron encontrar en su comportamiento descontrolado y masculino el modelo perfecto a imitar. Las consecuencias para la sociedad del fenómeno Madonna se empezarían a ver a finales del siglo XX con la aparición de una cohorte de niñas herederas de ésta y formadas, la mayor parte de ellas, en el Club Disney. Sin duda alguna, Madonna fue lanzada como el contrapunto al “castrato” Michael Jackson, cuyo lanzamiento mundial sucedió en 1982, con la ampulosa obra presentada gracias el carísimo vídeo de “Thriller”. El femenino y casi seguro víctima de abusos sexuales Michael Jackson, frente a la masculinizada y también víctima de una violación Madonna, que en italiano significa “Virgen”. Aunque es bastante conocido, poca gente se ha atrevido a decir con claridad cómo llegó Madonna a donde está, a pesar de que los datos son públicos. En el año 1985 demandó a un productor de cine porno por utilizar su nombre sin su permi-
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 so para publicitar una de las cintas que grabó en 1980, antes de ser famosa y cuando quería abrirse paso, a cualquier precio, en Nueva York. Se refería, obviamente, al sobrenombre “Madonna”, pues el vídeo fue grabado como Luisa Ciccione y el avispado productor lo renombró con el apelativo de la estrella, para así aprovechar el morbo de verla interpretando esas escenas. Está demostrado, pues, que Madonna se abrió paso en la industria prostituyéndose y si no, leed los comentarios en un foro de yahoo, en el que, al tiempo que desmienten el pasado porno de Madonna, sus propios fans admiten ¡que se acostó con productores para abrirse paso en sus comienzos”. Tampoco hay que extrañarse, ya lo dijo en el vídeo “Material Girl”, ¿no?
 
 Los años ochenta Con el rock en plena decadencia por la caída en la droga de gran parte de sus referencias, el heavy metal prácticamente se quedó como el único género rockero vivo, junto a los dinosaurios del rock sinfónico cuya música ya no se escuchaba por la radio. Los genios de grupos como Camel, King Crimson, Yes o Tangerine Dream seguían con las músicas visionarias que la era de la psicodelia había inspirado, pero el mundo, lamentablemente, iba en otra dirección. La gente ya no conectaba con esa música absolutamente visionaria creada por virtuosos porque la utopía se había desvanecido y la pesadilla era la nota dominante. Tampoco hay que desdeñar, obviamente, que esa excelente música sufría una casi completa censura por parte de las radios comerciales. Que no sonaba, vaya, y la excusa era la larga duración de esas canciones: recuerda que la radiofórmula tiene una norma, canciones de tres minutos, algo muy parecido a las escuetas noticias de los telediarios, cuyo objetivo es que no se profundice en nada: la superficialidad como ley. El maldito Frank Zappa continuaba denunciando en solitario la conspiración con la explícita ópera rock “El garage de Joe” en la que denunciaba la comercialización de la música y los precios que había que pagar para alcanzar el éxito, comenzando por la homosexualidad. El punto final de esta obra era
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 una profecía aparentemente delirante: que la música acabaría siendo prohibida... Pink Floyd fue el único grupo de rock sinfónico que supo verlo. Y por eso, seguramente, fue el único que sobrevivió. En el año 1982, la banda de Roger Waters y David Gilmour lanza su película seminal El Muro, que es una fábula de la mentira en la educación y en el rock and roll, con muchos mensajes subliminales para el despertar. Protagonizada por el mencionado líder de la banda Boomtown Rats, Bob Geldof, en ella interpreta a una estrella de la música con resonancias al caído Syd Barrett, que se acaba convirtiendo en un dictador, en un líder político. Curiosamente el propio Geldof acabaría siendo el líder de los conciertos de ayuda a África e incluso se codearía con la élite política mundial, al igual que su colega Bono, líder del grupo que usa el nombre de unos aviones espía, U2, cuyo nombre sonaría ¡como presidente del Banco Mundial! ¡La película de El Muro fue totalmente profética! (O algo más...). Repasemos por un momento el camino hacia el éxito del judío irlandés Bob Geldof: triunfa en el Reino Unido en el año 1978 dentro del movimiento punk con una canción titulada “Trampa para ratas” y al año siguiente su fama se hace internacional con una canción en la que describe un asesinato MK Ultra cuando prácticamente nadie conocía nada sobre ello, aportando un dato demoledor: “un chip de silicio en el cerebro”. En el año 1982 protagoniza la histórica película de Pink Floyd contra la educación represiva, en la que él interpreta a un cantante de rock que se acaba convirtiendo en un dictador, en un líder político, cosa que sucede cuando tres años después, en 1985, organiza, junto al líder de Ultravox, Midge Ure, el concierto que pretendía devolver al rock su papel como referencia moral y social, tras el desastre del movimiento hippie de los años 1968-69. Tiempo después, como digo, el nombre de Bob Geldof, convertido en Caballero de La Orden del Imperio Británico por parte de la Reina Isabel, llegaría incluso a sonar como ¡Presidente del Banco Mundial! Muy raro, ¿no crees?
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 Pues eso no es todo: el nombre de Geldof volverá a aparecer en este libro y ya tendrás claro su verdadero papel... La era del terrorismo y el paro necesitaba una expresión de ese pesimismo, y el rock revolvió entre las referencias a la literatura romántica-gótica-diabólica de la Inglaterra victoriana para alumbrar el movimiento siniestro o gótico, caracterizado por sus ideas pesimistas cercanas al satanismo y al sadomasoquismo (curiosamente, en este estilo musical no sufrieron ninguna baja ni muerte repentina). En esta corriente las automutilaciones hasta hacerse sangre son algo más que una leyenda urbana: la actriz Angelina Jolie, sin ir más lejos, realizaba estas prácticas en su época de adolescente siniestra. Y de ahí, al vampirismo, que es otra de las vertientes de los seguidores de esta tribu. Los británicos The Cure y The Smiths, con sus tristes pero románticas canciones, triunfaron en esos pesimistas años, y poniendo de moda el hombre lánguido y femenino. En el otro lado, el de los duros del heavy metal, curiosamente también los hombres se vestían y pintaban como si fueran mujeres: WASP, Motley Crue, Twisted Sister... En los años 80 las listas de éxito dominan casi por completo el espectro radiofónico, lo que genera una unificación brutal de la música que se escucha, a través de la fórmula norteamericana del Top 40, importada en España como Los 40 Principales, medio mediante el cual se lanzarán músicas eminentemente superficiales. El pop más vacío ha salido victorioso; el rock por la libertad es ya una leyenda mitificada hasta la extenuación pero hasta cierto punto, comprensible, al compararse con la durísima época del paro que nos tocó vivir a los jóvenes de los años 80. Ese fue el éxito del musical Grease: la añoranza de un mundo alegre, divertido, en el que el rock and roll nos haría ser jóvenes... para siempre. Durante estos años contemplamos el lanzamiento del travesti Boy George con la canción “Karma camaleón” que parece una oda al transformismo, y el lanzamiento de estrellas gay como Pet Shop Boys (“los chicos de la tienda de mascotas”).
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 En 1987 aparece su fenomenal éxito “Es un pecado” cuya letra parece un acto de contrición por los pecados... hasta que uno ve el explícito videoclip y se da cuenta de que está describiendo una ceremonia de la inquisición en la que llevan esposado al cantante,. muy probablemente referido a la violación que sufrió cuando era niño dentro de la iglesia, y a sus complejos de culpa por haberse convertido en gay. Los demonios parecen poblar su cabeza e intentar atraerle. Una de las giras de este grupo se llamó “Pandemonium”, es decir, reunión de demonios... Los cantantes homosexuales comienzan a copar casi todos los estilos musicales, como el soulero blanco George Michael, que acabaría protagonizando lamentables espectáculos... en los baños de los grandes almacenes solicitando sexo. Al tiempo, aparecen fenómenos de cantantes que no cantan, cuyas canciones no paran de sonar en la radio, particularmente durante los veranos, de manera que el negocio musical acaba sustituyendo... a la música. De entre todos ellos destacó el fenómeno Milli Vanilli, que se reprodujo en los diferentes países: la música había perdido su importancia y la imagen la había reemplazado. Ya no importa si el artista canta o no, lo que importa es su impacto como símbolo sexual, como referente freudiano para huir del miedo al futuro: para fantasear. Como había predicho la canción de The Buggles, “el videoclip mató a la estrella de la radio”. El asesinato de la música se está consumando. Así se montaron grupos como Backstreet Boys, Take That o East 17, grupos de jovencitos seleccionados por la industria y promocionados hasta la saciedad. Ya en el siglo XXI el cantante de uno de ellos, Brian Harvey, rompió los discos de oro cosechados en aquella época, denunciando los abusos sexuales que los jerarcas de su sello discográfico le hicieron padecer cuando era un adolescente. En el área hispanoamericana, el fenómeno de los ídolos prefabricados es idéntico al mundo anglosajón: en Centroamérica se lanza al grupo Menudo, en el que el mánager Edgardo Díaz abusaba de los chicos, según reconoció en el siglo XXI el
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 antiguo componente de la banda Roy Roselló. Otro de los miembros del grupo se haría famoso posteriormente con el nombre de Ricky Martin, y acabaría creando una fundación para chicos que han sufrido abusos sexuales, lo que confirmaría que también fue violado por el mánager, como su compañero Roselló denunció. En España, tenemos el paralelo caso del ídolo de jovencitas Miguel Bosé, hijo de la farándula (madre actriz, padre torero), que comienza su carrera con un “Superman” y con una canción paradigmática como Don Diablo, en cuyo vídeo se le ve vestido como un diablo, rodeado de angelitos, y al final se da la vuelta a la cosa. La letra de Don Diablo, año 1980, es toda una declaración de intenciones. Don Diablo se ha escapado Tú no sabes la que ha armado   Ten cuidado, yo lo digo por si... Anda por rincones y se esconde en los cajones de la presa que decida conseguir   Conseguir, si sigue así yo se lo voy a decir   Que te cante, ay mi niña como gozo cuando guiñas   yo quisiera darte un beso chiquitín con un swing por aquí por allí   Te agarra muy suavemente. Te acaba en un pis pas   No tiene moral y es difícil de saciar Te gusta y todo lo das   Don diablo que es muy cuco, siempre sale con el truco del futuro colorado colorín Y si acaso cedes, usará sus mil placeres para ver como te puede conseguir, conseguir, si sigue así yo se lo voy a decir 1,2, 3, 4, 5, 6, 7, 8, 9, 10, 11, 12   Don diablo se perfuma y se afeita con espuma   Es un zorro al que le gusta presumir  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 Su encanto poco a poco, a cualquiera vuelve loco   Reza y pide que te empiece a perseguir, perseguir, si sigue así yo se lo voy a decir   No, no, ni hablar, no voy a caer, vete tú a saber   (Ron con coca-cola) Un beso chiquitito   Con un swing agarradito Contemplando a Miguel Bosé vestido de diablo y los niños de angelitos, para luego darse la vuelta el guión y verse a Bosé vestido de ángel y los niños de diablo, la cosa queda meridianamente clara. La canción y el videoclip se están refiriendo claramente a un abuso sexual infantil en el que el adulto se queda con la inocencia de los niños, moldeado además, por la cuenta numérica habitual en los conjuros. Si el ejemplo de Ricky Martin (y tantos otros) es el molde de estas relaciones dentro de la industria discográfica, parece claro que el propio Miguel Bosé habría tenido que pasar por este trance para triunfar. “Vendido” como el amor platónico de las niñas de los años 80 y apadrinado por el cineasta Luchino Visconti, Miguel Bosé acabaría convirtiéndose, al igual que George Michael, Elton John, Freddy Mercury o el mencionado Ricky Martin, en marica. Al igual que Elton John y Martin, Bosé también acabaría arrendando la creación de niños (del sexo masculino) para su consumo como “hijos”, lanzando al gran público la posibilidad de que un homosexual pudiera “crear una familia”. Décadas después, el presidente Zapatero ofrecería el ministerio de cultura a Bosé, cargo que rechazaría. En esa misma época, Los Village People, vestidos como de carnaval, se convierten en icono gay, aunque aparentemente ninguno de sus miembros lo era. Su canción “In the navy” se convirtió en un himno de la comunidad homosexual, al igual que el “I want to break free” de Queen. En estos comienzos de los años año, la música hecha por medio de máquinas, conocida al principio como “techno”, fue generando nuevos subestilos. Como decía páginas atrás, los in-
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 genieros musicales alemanes que fundaron el grupo Kraftwerk fueron quienes lanzaron el concepto de hacer música con máquinas. Retomado por dos ingleses, le añadieron a su vez los ritmos jamaicanos cuando se marcharon a Goa, en la India, dando comienzo a una búsqueda a través de la música electrónica para conseguir el trance. De ahí que se llamara así. “música trance”. Es importante considerarlo porque con el tiempo este movimiento iría adquiriendo importancia como fenómeno musical, cuando la conexión hippie llegara a la isla mediterránea de Ibiza, y se desencadenara el fenómeno de las discotecas de música bacalao. De alguna manera, la gente que se adhería a este movimiento estaba depositando en la tecnología la esperanza de la Humanidad. El problema, claro, es saber quién iba a estar al mando de esa tecnología y con qué fines la iba a utilizar. Todavía está por estudiar el objetivo de las frecuencias de esa música tan repetitiva, una vez que se combina con las pastillas, pues a estas alturas, los hertzios a los que funciona el cerebro habían sido perfectamente cartografiado.
 
 Roy Orbison: ¿sólo mala suerte?
 
 Junto a Johnny Cash y Jerry Lee Lewis, el único superviviente de aquella mítica generación de Memphis 1955 en buen estado era Roy Orbison. La leyenda que rodeaba al gran Roy Orbison hablaba de que detrás de esas gafas oscuras y esa pinta “imposible”, había un hombre que había sufrido muchísimo, un hombre de mala suerte, que había perdido a su familia... El propio Elvis reconocía que Orbison era el mejor cantante de su generación; el conocido como “el Caruso del rock” era admirado, entre otros, por John Lennon y George Harrison, que se lo llevaron de gira a Inglaterra cuando Los Beatles estaban en su mejor momento (1963), publicando al año siguiente la que sería su canción más recordada (Pretty Woman). Dos años después, cuando por fin el mundo le conocía como algo más que “el álter ego feo” de Elvis Presley, su mujer muere en un accidente de tráfico. ¡Qué mala suerte!
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 Pero la desgracia no irá sola. Dos años después (1968), dos de sus hijos mueren en un incendio de su casa, mientras él estaba de gira. ¡Porca miseria de vida! Estos acontecimientos habrían acabado con la vida de cualquiera pero ahí que siguió Roy Orbison viviendo con dignidad y ejecutando esas canciones con ese tono in crescendo tan dramático y que tanto influyó en gente como Bruce Springsteen, por ejemplo. Los años setenta y ochenta dejaron en el olvido al gran Roy hasta que cuatro de sus admiradores más conocidos: Bob Dylan, Tom Petty, George Harrison y Jeff Lynne (Electric Light Orquesta) deciden recuperar al maestro formando una banda llamada Travelling Willburys con la que publicarían en el año 1988 un más que notable disco que coincidiría con el lanzamiento de otro en solitario del propio Orbison llamado “Mistery girl” en el que aparecía la monumental “Only the lonely”. ¡Por fin había llegado el momento de Roy Orbison! ¡El tiempo le hacía justicia! ¿Qué ocurrió? Que a Roy Orbison, de buenas a primeras, le dio un infarto. Y se murió. Cuando mejor estaba. Cuando la vida le sonreía. Todos le veían contento. “¡Mira que es mala la vida!” Dos años después de su penosa defunción aparecía la exitosa película “Pretty Woman” (de todos conocida) que toma como leit motiv la mítica y romántica canción de Roy Orbison para convertir a La Cenicienta... en una prostituta. Ahora yo me pregunto: ¿habría permitido Roy que se denigrara su canción de una forma tan rastrera? ¿No fue un excelente lanzamiento para la película la conversión de Orbison en un mito, que hizo recuperar a la mencionada canción? Eran los paradójicos tiempos del sida en los que, al tiempo que se extendía el miedo al contacto sexual bajo pena de contraer esa fulminante enfermedad, las películas, y los videoclips, excitaban cada vez más la sexualidad de la población. ¿Se puede ser más contradictorio? El cantante del grupo Queen Freddy Mercury, que tuvo novia durante siete años, parece que llevó una doble vida porque
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 de repente se convirtió en uno de los iconos del sida (una enfermedad muy discutida hoy día) y al mismo tiempo del movimiento gay. Años después, su compañero guitarrista Brian May sorprendió a propios y extraños diciendo que “nunca había sospechado que fuera homosexual”. ¿Se hizo homosexual con posterioridad? El caso es que Freddy Mercury fue escogido como icono romántico de esta publicitadísima enfermedad, y muere en 1991, en un halo de heroicidad que todavía nadie puede explicar más que por la salvaje propaganda que rodeó a esa enfermedad, verdadera pantalla para el salvaje aumento del cáncer. Y continúa el goteo de muertes. En los primeros días del 1986 muere Phil Lynott, el líder de Thin Lizzy, verdadero referente del rock irlandés con himnos como “The Boys are Back in Town” y que, pese a tocar el bajo, fue el más claro sucesor de Jimi Hendrix; como él, era un mulato que prácticamente no conoció a su padre. Al igual que su admirado Jimi, la causa de su muerte está asociada a las drogas: concretamente, a una neumonía que le tumbó el día de navidad de 1985. Tras la separación de su grupo un año antes y la ruptura de su matrimonio a causa de las drogas, Lynott estaba remontando el vuelo, habiendo recuperado el favor del público gracias al éxito con su amigo Gary Moore de la canción antibélica “Out in the fields” que contiene referencias al conflicto en el Ulster irlandés, en ese tiempo generando más muertes que nunca. Como hemos visto con otros grandes artistas, se murió justo cuando parecía recuperarse de su adicción. Lynott también había preparado las canciones “Military man” y “Hard times”, que le volvían a colocar como un referente social en una época, la del terrorismo y el paro a gran escala en Europa, y la era de la deuda de los países subdesarrollados, en la que los grandes medios de comunicación lanzaron una serie de conciertos aparentemente con buenas intenciones pero que recuerdan demasiado a lo ocurrido durante la época hippie. Ese mismo año 1985, su amigo irlandés Bob Geldof había organizado el megaconcierto “Live Aid” con la supuesta inten-
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 ción de enviar fondos para una hambruna que estaba sucediendo en Etiopía y que acabó recaudando 280 millones de dólares. Nunca se supo cuántos de esos millones llegaron a África realmente pero lo que sí se sabe es que tanto Geldof como su socio Midge Ure (también amigo de Lynott) se hicieron inmensamente ricos y no sólo eso, sino que conectaron con la élite política hasta el punto de que Geldof llegó a sonar como candidato al Premio Nobel de la Paz. No hace falta exagerar mucho las similitudes para encontrar en Geldof una repetición del “fenómeno Dylan”. El iconoclasta Franz Zappa que, como hemos visto, ha sido el más avispado observador de la realidad del mundo del rock calificó Live Aid como “la mayor operación de lavado de dinero de la cocaína de la historia”. El caso es que, dado que Lynott había aupado a Geldof en sus inicios, esperaba que hubiera llamado a su banda Thin Lizzy para tan magno concierto y así recuperar el favor del público pero no fue así. Lynott fue traicionado por su amigo, dando cabida a otros músicos con mucha menor vocación social que el mulato irlandés. Como posteriormente contaron muchos de sus amigos, aquella traición pudo haber tenido que ver con su recaída en las drogas. En octubre de ese mismo año se fue a California para trabajar con Huey Lewis and the News en una nueva canción y se cuenta que se fue de juerga con los actores Matt Dillon y Richard Gere. Como prueba de que su estado no era tan decadente como nos han hecho creer, en sus últimos días todavía grabó las canciones antigubernamentales “No More” y “Revolution”, junto al guitarrista Steve Johnson. Las últimas personas que le vieron antes de desplomarse en ese día de Navidad, dijeron que había tenido una recaída, que la madre había visto por fin que su hijo era un adicto a las drogas pero las similitudes con otras muertes del rock hacen que las dudas no se disipen. El gran guitarrista de blues Stevie Ray Vaughan, verdadera esperanza de este género, muere en accidente de helicóptero en 1990. Al igual que ocurrió con Jimi Hendrix y Duane Allman, nuevamente Eric Clapton fue una de las últimas personas que le
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 vio, porque Vaughan hizo de telonero en un concierto suyo en el que acabaron haciendo una jam session junto con los bluesmen Robert Cray, Buddy Guy y su hermano, Jimi Vaughan. Nuevamente, al igual que sucedió con Buddy Holly y los músicos sureños de Lynyrd Skynyrd, la defunción aconteció por culpa de un accidente aéreo, en este caso de helicóptero, en el que Stevie estuvo a punto de no subir porque no había plazas suficientes, y él acabó tomando la que no debía. Al año siguiente, Clapton perdió a su hijo de 4 años cuando saltó accidentalmente desde el piso en que vivían: un rascacielos. La extraordinaria canción “Tears in heaven” (Lágrimas en el cielo) fue la expiación de Eric Clapton por ese dolor. Dicen que el demonio nunca regala nada... Y un día vuelve para pedir una vida a cambio de las que se llevó... Mira lo que dice en esa canción, sobre todo en el último verso. “Detrás de la puerta/ Hay paz, estoy seguro/ y sé que no habrá mas lágrimas en el cielo. ¿Sabrías mi nombre, si te veo en el cielo?/ ¿Sería lo mismo, si te veo en el cielo?/ Debo ser fuerte y continuar/ porque sé que no correspondo aquí al cielo”. En 1987, siete años después de la muerte de su “hermano” Bob Marley, el otro rey del reggae, Peter Tosh, moría acribillado a balazos, supuestamente, a manos de una banda de delincuentes. Se avecinaban duros tiempos para los líderes de la comunidad negra, cuyo carácter indomable siempre fue una preocupación para las élites dominantes. El mismo año 1987 pasa a la historia como el de la “domesticación” de los fieros heavys, cuando la evolución del “heavy de peluquería” iniciada por Bon Jovi desemboca en la aparición del efímero grupo Europa, que se hace famoso con la canción “El final de la cuenta atrás”, el año que entra en vigor el Acta Única europea que desembocará en la creación de la Unión Europea. La canción se haría tan famosa que acabaría siendo adoptada.... por el partido conservador español, PP. Y al tiempo que el macho es domesticado, la mujer adquiere más carácter y protagonismo; son muchas las chicas que
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 en esta década lideran bandas de rock, como The Pretenders o Eight Wonder. A finales de la década, aparecen como objetos sexuales en grupos como Transvision Vamp o The Primitives, que imitaban a los protegidos de Andy Warhol, los Blondie de Debbie Harry. El cambio de carácter de la mujer de los noventa iría muy pegado a los cambios que la industria discográfica estaba proyectando, a partir del fenómeno Madonna. De entre todos los videoclips de esta nueva mujer sexy destaca el de la francesa, ex niña prodigio, Vanessa Paradis, quien aparecía como una princesita atrapada en una especie de prisión-piscina, mientras cantaba los versos del que era su pareja, Lenny Kravitz, en “Be my baby”, un claro remedo de las canciones de los grupos de chicas de los 60’s. Estrella de los 14 años, Vanessa había protagonizado una campaña de Chanel en la que aparecía encerrada en una jaula como el pajarito Piolín, otra clara representación del fenómeno MK Ultra.
 
 La era del hip hop En los años ochenta, desde las cloacas de los barrios negros, emerge un movimiento que amenaza con contar la verdad acerca de lo que estaba pasando con sus explícitas letras; su nombre “hip hop” y según el DJ que lo comenzó Africa Bambaataa “fue un regalo de los Extraterrestres”. Si el punk reducía la melodía hasta su mínima expresión como vehículo para denunciar la locura a la que quienes rigen este planeta nos estaban llevando, el hip hop se quedó sólo con el ritmo para recuperar a los trovadores de antaño y, por medio de las rimas, denunciar la opresión en la que vivía la humanidad, en este caso, en el guetto de los negros. Una vez más, el alma humana creaba un estilo musical para expresar su angustia y concienciar a sus hermanos de la opresión en la que vivían. Lo hemos visto con el blues y con el folk: el fenómeno se repite una y otra vez. Y la respuesta del gobierno en la sombra, disfrazado de industria discográfica, también. Al igual que sucedería una década después con el reggaeton, y como había pasado con todos los estilos descritos hasta el
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 momento, el poder en la sombra trató de detener este movimiento por medio de dos estrategias. Por un lado, fichando a los líderes para reducir su mensaje, desnaturalizarlo y así controlarlo; y por otro, comenzando un movimiento sobre las mismas bases pero vacío de contenido: con artistas light, sin chispa ni mensaje. Así fue como el activista de las panteras negras Tupac Shakur, verdadero icono de su generación, fue fichado por una discográfica, comenzando a aparecer en videoclips con la simbología típica illuminati (Ojo de Horus, triángulos, símbolo del 666 con los dedos de la mano...), haciendo apología del dinero y el sexo, exhibiendo, de alguna manera, que se había vendido a la industria. Arrepentido, Tupac acabó confesando posteriormente en algunas entrevistas que se había vendido a los illuminati. Poco tiempo después, en 1996, fue asesinado, supuestamente, por una banda rival. La madre de Tupac había sido una influyente líder del movimiento de las panteras negras: ¿recuerdas a Jimi Hendrix? A los pocos meses del deceso de Tupac Shakur muere, acribillado a balazos, su supuesto rival Notorius Big. Aunque su muerte a la edad de 27 años fue achacada al “clan rival” de Tupac Shakur, la familia del Gordote demandó a la policía como ejecutora del crimen. Lo mismo que acabaría sucediendo con casi todos sus contemporáneos, que gracias a su verbo se habían convertido en verdaderos líderes políticos. A partir de ese momento, la lista de raperos muertos en circunstancias violentas o prematuras es tan larga que casi asusta: los desaparecidos por supuestas sobredosis, asesinatos y accidentes se elevan casi a un centenar. Evidentemente habrá algunos que hayan muerto sin una mano negra detrás, pero parece bastante claro que nos encontramos ante otra serie de asesinatos cometidos por ese gobierno en la sombra que quiere evitar a toda costa que la gente despierte. Los Illuminati, vaya; la operación Cointelpro del FBI de infiltración y desmantelamiento de la disidencia: lo mismo que había pasado dos décadas antes con el movimiento hippie. La evidencia se levanta porque hoy día es un hecho reconocido que el crack que inundó las esquinas de los
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 barrios negros norteamericanos — desencadenante aparente de esas muertes— fue introducido por la CIA, como demostró el periodista Gary Webb y aparece reflejado en la película “Matar al mensajero”. La muerte de Tupac sucedió apenas unas semanas después de que el perodista del Mercury News publicara el primero de sus reportajes en los que demostraba que la epidemia de crack que abatía a la comunidad negra californiana era en realidad una guerra sucia de la CIA. En menos de cuatro años, 12 figuras del hip hop murieron asesinados, atribuyéndose la autoría a las peleas de bandas. Nacido en las esquinas de los barrios más duros de Estados Unidos e interpretado por chicos que no le temían a nada, ¿te imaginas qué habrían dicho si estuvieran vivos en la época post-11S? ¿Habría alguien que pudiera callarlos? Las muertes dentro del mundo del rap silenciaron las voces de quienes podrían haber denunciado la conspiración y dejaron paso abierto a los satánicos. En los años siguientes, los raperos que se integraron en la industria Jay Z, Eminem, Snoop Doog y Kanye West reconocieron abiertamente que firmaron un pacto con Satanás. Lo cual, obviamente, nos aclara mucho lo que había pasado en las décadas anteriores con las estrellas del rock, pues como es sabido, la industria discográfica en la que trabajaban es la misma. Porque el poder financiero que la ampara no había cambiado: era el mismo. Y la prueba de que esta política de “líderes sociales-artísticos” eliminados formaba parte de un plan mayor la tenemos en que las persecuciones se repetían hasta en lugares aparentemente apartados de la industria como África. El ídolo del funk africano, conocido como “afrobeat”, Fela Kuti, moría en el año 1997 tras una larga persecución por parte de las autoridades a lo largo de su carrera, en la que fue encarcelado 4 veces, a partir de varios pretextos inventados. Todas sus letras hablaban de la liberación de los pueblos oprimidos, con el típico estilo africano de pregunta-respuesta, que le daba pie para lanzar sus mensajes de libertad. Oficialmente, se dijo que murió de una infección a
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 causa del sida, pero sus seguidores afirman que fue el gobierno quien lo mató. El despertar de la más oprimida de todas las razas era algo que los que gobiernan en la sombra querían evitar a toda costa.
 
 La unión a través de las músicas del mundo Dos películas centradas en el Africa negra (Biko y Grita Libertad) pasan por ser el comienzo del movimiento “músicas del mundo” mediante el cual afloró el acerbo cultural de todos los países como preludio para la globalización y la unificación del Planeta. Dos artistas personificaron, cada uno a un lado del Atlántico, ese movimiento. Por un lado, el inglés hijo de uno de los inventores de la fibra óptica Peter Gabriel, quien tras lanzar su éxito Biko comenzó a organizar el festival Womad en 1982 y que acabaría instalándose en España (Canarias y Cáceres), impulsando un auténtico movimiento de renovación del rock incluyendo las raíces de todos los países y fusionándolas. Por otro, Paul Simon, quien en el año 1985 se marchó a Sudáfrica para grabar el álbum con sonidos autóctonos Graceland y más tarde hacer lo mismo en Brasil. Es decir que, una vez más, el rock volvía a Africa, a sus raíces. No hay duda de que tanto Simon como Gabriel catapultaron un movimiento de reconocimiento de las músicas del mundo que hizo muchísimo por el reencuentro de las culturas humanas, porque cuando las músicas comenzaron a fusionarse, se encontró que todas tenían un origen común. Que se podían entender. Que el trauma de La Torre de Babel se podía superar. Así fue como el griot maliano Alí Farka Touré se reencontró con su “primo” norteamericano el bluesman John Lee Hooker y se comprobó que, en el fondo, su música era una sola. Como la colaboración entre el cantaor flamenco El Lebrijano y la orquesta marroquí de Tánger: siglos después de que los musulmanes se fueran de Al Andalus, la conexión seguía viva. Y así, hubo excitantes experimentos musicales por todo el Planeta: una etapa de gran belleza, de reconocimiento de la unidad que
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 somos. Por todos los lados se fusionaron las músicas, escenificando la hermandad de la Humanidad. En realidad, esta tendencia tampoco era una novedad porque ya hemos visto que desde el principio la música es el producto de la mixtura de ritmos y melodías de diferentes lugares; y, de hecho, en el corto intervalo creativo de la era hippie ya sonaban el hindú Ravi Shankar y el africano Hugh Masekela. Los músicos con más talento siempre estuvieron recibiendo inspiración (y a veces plagiando en secreto) las canciones de los lugares más recónditos del Planeta. Eso sí, como movimiento bien estructurado es a comienzos de los años 90 cuando explota. A partir de ese momento, y en paralelo a una progresiva simplificación de la música que pinchaban las radios, un movimiento cultural, musical y por qué no decirlo, espiritual, de conexión de todas las culturas humanas, emergía sobre la base de que, en realidad, todas las músicas han sido fusiones antes o después. Ello originó que en cada país emergieran los ritmos autóctonos que habían sido eclipsados por el rock, como el flamenco en España, y que se fusionaran con las letras más sociales y combativas del estilo anglosajón. La Unión de la Humanidad comenzó a emerger de este movimiento que revitalizaba el concepto original de Libertad y Fraternidad del rock and roll. El grupo de emigrantes en París Mano Negra comandados por un tal Manu Chao se significó en esta mezcla con su estilo “pachanka” que tanto influyó en países como España, dando lugar a un nuevo estilo musical. Los festivales como fiestas de hermandad y convivencia entre personas de diferentes países serían sin duda alguna la base para el posterior desarrollo de esta cultura planetaria. Después de aquellos ya míticos años hippies, los festivales de música habían continuado a lo largo de los años 80 en la mítica Glastonbury de Inglaterra, conectada con las leyendas artúricas y rememorando así los festivales paganos de la Antigüedad. Su revitalización fue un intento consciente, y reconocido por sus organizadores, de recuperar ese legado; continua-
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 ron celebrándose durante los años ochenta hasta que en los 90 eclosionaron con la recuperación de un cierto aire hippie que vino acompañado por el sonido Manchester... relacionado una vez más con las pastillas psicodélicas a través de grupos como The Charlatans, Happy Mondays o Stone Roses, algo que, como vimos, fue anticipado claramente por la película de The Who “Quadrophenia”: ¿cómo se adelantaron tanto a su época? ¿Fue una premonición o un mensaje al futuro? La contracultura unida a la droga sintética crearía otro movimiento social a partir de los hippies que se fueron a India en los años setenta y recalaron en el paraíso portugués de Goa, generando la escena de la música electrónica “trance” que pretendía elevar la conciencia por medio de la combinación de una música galáctica (generada para conectar con las altas esferas) y la ingesta de ácidos y pastillas... de nueva generación. Heredero de las experimentaciones en los años setenta de los alemanes Kraftwerk, esta tendencia recalaría en la española isla de Ibiza en los años ochenta para generar un movimiento hermano pero que acabaría siendo encerrado entre las paredes de las discotecas, restándole su conciencia y que acabaría siendo conocido como “música bacalao”, convirtiendo a España en el paraíso de las juergas con la llamada “ruta del bacalao”. Por supuesto, para entonces se había desprovisto de toda su conciencia salvo en el mundo underground de las “raves” o fiestas al aire libre que generarían otra tribu marcada por las rastas y sería el comienzo del revival de la era de los festivales en los años noventa. Los hijos ideológicos de los hippies serían esta tribu de “tranceros” que incluso llegarían a hermanarse con el movimiento Arcoiris, verdadero hijo del movimiento hippie: su re-unión se produciría a través de un elemento estético que remitía a la respetada figura de Bob Marley. Las rastas como símbolo de libertad. La razón de que los jóvenes que amaban la libertad se refugiaran en estos movimientos es que el rock ya no ofrecía ningún mensaje más que la repetición, por momentos patética, de los clichés de “chicos malos” que ya habían sido prefabricados en los años 60, como vimos con los Rolling Stones.
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 Lo que está claro es que ninguno de los grupos que recuperarían el legado de The Beatles y The Kinks como Oasis, Blur, Manic Street Preachers, etc, tendría una relevancia a nivel político y social más allá de la estética y la continuación del aire de “malotes” propio del comienzo de la historia del rock; las infantiles gamberradas de personajes como Liam Gallagher (Oasis) cada vez resultaban más patéticas porque significaban más de lo mismo y, por tanto, menos gente caía en esa trampa. Sin embargo, la revitalización del fenómeno de los festivales y una cierta actitud hippie contribuiría a generar el movimiento antiglobalización a finales del siglo XX, sobre todo apoyados en lo que ocurría en la Costa Oeste norteamericana. Curiosamente (o tal vez no), la ciudad que focalizaría este movimiento sería la patria chica del mártir Jimi Hendrix, Seattle.
 
 El grunge, la última esperanza del r&r A principios de los noventa emergió en la costa oeste norteamericana, con epicentro en Seattle, un movimiento musical tan potente que el espíritu del punk hizo creer a gente como Los Ramones que por fin había llegado su momento. En realidad, esta tendencia musical fue el comienzo de lo que más tarde sería conocido como el movimiento político antiglobalización y que venía a ser una mezcla del espíritu solidario hippie con la rabia del punk, que había cristalizado desde finales de los años ochenta en el movimiento okupa/squatter. Comunas a partir de casas recuperadas, o el hipismo llevado a la ciudad, un movimiento que había comenzado en Berlín tras la caída del muro: algo realmente genuino aunque bañado por la corrección política izquierdista del igualitarismo entendido como supresión del individuo. Quizás por ello, reivindicaban una estética rompedora; para compensar esa misma represión había que autoidentificarse por medio de la imagen. Una imagen cada vez más estrafalaria que llegaba hasta la emulación de las perforaciones masoquistas de algunas tribus: una auténtica huida del presente como ya había señalado Terence McKenna en su “Revival Ancestral”. La
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 expresión que lo caracterizaba eran la rabia y la ira, la ira contra un sistema que aparentemente tenía toda la tecnología pero que no fructificaba en que las vidas de los seres humanos fueran más sencillas: hasta tener una vivienda se convertía en un lujo. El gran éxito de Rage Against the Machine ”Killling in the name” hacía alusión a la infiltración de miembros del Ku Klux Klan en la policía norteamericana que golpeaba a los chicos. Esta canción se convertiría en la banda sonora de los disturbios de los grupos antiglobalización a finales del siglo XX. Curiosamente, el apogeo de esos disturbios sucedió en Seattle en 1999, justo el lugar donde había nacido el movimiento grunge. La Rabia contra la Máquina (Rage Against The Machine) retomó la fuerza narrativa del hip hop como arma de denuncia, mezclándolo con las guitarras del heavy y la actitud combativa del punk para dar lugar al movimiento grunge, del que salieron grupos como Red Hot Chillie Peppers, Pearl Jam, Alice in Chains (Alicia encadenada), Smashing Pumpkins y, sobre todo, Nirvana, sin duda alguna el grupo más emblemático de esta generación, cuyo líder, Kurt Cobain, concentró la atención de los rockeros. La última esperanza del rock and roll: un tipo coherente que a pesar de su éxito no había cambiado. Cuando uno repasa la biografía de Kurt Cobain se encuentra con el producto de un hogar desestructurado, que se fue de casa con 15 años para irse a vivir debajo de un puente y comenzar la vida de yonqui que sus héroes musicales habían llevado, hasta que forma una banda de rock, que es el pasadizo para que el perdedor se convierta en ganador. Como en los cuentos, vaya. El sapo que se convierte en príncipe. ¿Dónde estará la princesa que le dé el mágico beso? Pues allí aparece por su vida una groupie y prostituta desde los 12 años llamada (tiene cojones) Courtney Amor, que se había follado a la industria musical inglesa casi al completo y lo seguiría haciendo con la norteamericana, con un objetivo bien claro: alcanzar el éxito a cualquier precio. Desde la época de Lennon y Yoko no había habido otra pareja dentro del rock que
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 concitara tanta atención porque la figura femenina de Cobain, su fragilidad, unida a la fortaleza de su mujer, venía a ser el modelo a seguir en esta sociedad de la paranoia del patriarcado y en la que le tocaba gobernar a la mujer. Courtney y Kurt eran la pareja del momento. La pareja con los roles cambiados: el matriarcado al poder. Todo el mundo quería saber si funcionaría el experimento punk para alcanzar el Nirvana, ya sabéis, el estado donde nada te altera ni te saca de la paz. En los diarios que conserva un antiguo novio se puede leer cómo Courtney Love había escrito su plan tiempo atrás y cómo no dudó en conquistar a Kurt Cobain en su camino hacia el éxito (y a todos sus rivales, los líderes de Smashing Pumpkins y Lemonheads, mientras supuestamente estaba con él). En el excelente documental de la BBC “Quién mató a Kurt Cobain” que la viuda del rock and roll trató de censurar, los amigos del ídolo no dudan en afirmar que Courtney le manejaba a su antojo e incluso la niñera de su hija afirma que una semana antes de su muerte, ella hablaba abiertamente ¡de su testamento! El padre de Courtney y el detective que la propia futura viuda contrató para seguir a Cobain afirman sin ambages que ella le mató o encargó a alguien que le asesinara porque no se creen que la dosis con la que apareció muerto Cobain pudiera matarle. Para más inri, un maníaco (con una banda de rock) afirmó que Courtney le ofreció 50.000 dólares por asesinar a su pareja. Una semana después de contar esto ante la cámara de la BBC, este asesino a sueldo apareció muerto en las vías de un tren. Por si quedara alguna duda, la misma semana de la muerte de Cobain, Courtney publicó su primer disco con su banda “Agujero” (Hole). ¿Se os ocurriría una mejor publicidad que la de la “viuda oficial del rock and roll”? Courtney estaba obsesionada con la mencionada historia de Sid y Nancy que, como hemos visto, acabó con el supuesto asesinato de ella por parte de él. Como curiosidad, con el paso del tiempo, Frances, hija de Kurt, se haría con los derechos de las canciones de su padre. En el año 2015, la propia Courtney
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 prohibiría la publicación de unas fotos de Cobain muerto que, supuestamente, probarían que fue asesinado. El ejemplo de Courtney como un nuevo tipo de modelo para las mujeres vendría seguido del éxito “Soy una perra, soy una amante”, de Meredith Brooks, a la que seguirían más mujeres airadas, enfadadas por la paranoia de la conspiración del patriarcado, como la joven Alanis Morissette y un sinfín de clones que la seguirían. La mujer iría cambiando de actitud y carácter al ritmo que le marcarían las nuevas estrellas femeninas del rock que, sin embargo, no alcanzarían el impacto del líder de Nirvana. La muerte de Kurt Cobain significó para algunos (entre los que me encuentro) el final de la era del rock and roll como medio para cambiar la vida y la esencia de que el sistema no permitiría emerger ningún ídolo que pudiera tener un mensaje a partir de ese momento. En esencia, y al margen del mencionado movimiento inglés con grupos como Oasis, Blur, Manic Street Preachers o Supergrass que en realidad era un revival de finales de los sesenta, el rock murió ese 5 de abril de 1994 cuando Kurt Cobain dejó este mundo. Tras la muerte de Cobain, los estilos más radicales que nacieron del heavy metal, como el trash y el death metal sobrevivirían expresando la locura y la rapidez del mundo que nos llevaba al comienzo del siglo XXI. Cuando ya las guitarras y las baterías no podían ir más deprisa, algunos de esos músicos y sus seguidores acabaron encontrándose con la música electrónica, generando el estilo “techno metal” que acabaría desembocando (y convergiendo) en las fiestas rave que habían estado extendiéndose durante los años noventa procedentes, como hemos visto, de Goa e Ibiza. Paradójicamente, la música electrónica constituyó el resurgir del movimiento hippie y la única bandera libertaria que le quedó al mundo del rock; el espacio donde confluyeron los nuevos y los viejos hippies, los antiguos y los desengañados del rock and roll. Muchos heavy metaleros acabarían renegando de las guitarras y las letras de las canciones para ol-
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 vidarse de la locura a través del baile y estos eventos en libertad donde se recuperaría el legado de visionarios como Buckminster Fuller (descubridor de las estructuras geodésicas) y los conocimientos ancestrales que, como vimos, el movimiento hippie y sus seguidores, el Movimiento Rainbow, habían resucitado. Por el lado del rock and roll, la muerte de Kurt Cobain fue el prolegómeno de la defunción del movimiento grunge: la asunción por parte de los rockeros de que esta música no iba a cambiar el mundo por la sencilla razón de que no lo iban a permitir. El movimiento antiglobalización, insuflado de la rabia del grunge, fue el último intento de los rockeros por cambiar el mundo... con el mismo paradigma de pensamientos que el propio sistema. El nuevo héroe para sustituir a Cobain fue un artefacto MK Ultra llamado Marilyn Manson, que se presentó en 1994 como “El Anticristo Superstar”, satánico confeso y devoto de Anthony Lavey, cuyo nombre es la contracción de dos víctimas del programa MK Ultra como Marilyn Monroe y Charles Manson. En su biografía aparece, cómo no, otro episodio de violación a manos de un vecino, amén de un abuelo transformista que le prestaba las revistas pornográficas y que posiblemente también le violó. Brian Warner, que es su nombre real, reaccionó como tantos otros ante la injusticia y se fue al otro lado: haciéndose satánico. Por supuesto, Marilyn Manson es su álter ego, no su verdadero yo: Brian Warner vive el trauma de la violación y ha sido sustituido por ese impostor. Las muertes extrañas dentro de las cenizas del rock continuaron sucediendo en este final de siglo. La más sonada de ellas fue la del playboy sucesor de Jim Morrison y líder del grupo INXS, el australiano Michael Hutchence, quien supuestamente se suicidó en 1997 mientras practicaba sexo sadomaso, pero resulta muy significativo que le robara la mujer a Bob Geldof, Paula Yates, con quien había tenido una niña 16 meses antes. Recordemos que Geldof interpretó al dictador de la película El Muro, que se convertiría en un líder de masas mediante los
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 conciertos Live Aid y posteriormente, acercándose a las élites, de manera que su nombre sonó ¡como jefe del Banco Mundial! Vamos, que tenía contactos... Se sabe que Hutchence subió a su apartamento con su antigua novia, la actriz Kim Wilson y el nuevo novio de ésta Andrew Rayment, y que los tres pasaron cinco horas juntos en la habitación. Más tarde, les echó de casa y supuestamente, se tomó pastillas de prozac para soportar su tristeza. Al parecer llamó dos veces a una ex novia durante las primeras horas de la mañana totalmente deprimido y a las 5:38 mantuvo una conversación con Bob Geldof en la que éste le prohibió que las tres hijas que Yates había tenido con él, volaran a Australia con su madre y el cantante. Su sueño hecho añicos. El padre de Hutchence era uno de los hombres más ricos de Australia, por lo que parece claro que el admirado cantante no estaba acostumbrado a los reveses en la vida, como éste, aunque tampoco se pueden desdeñar las amenazas de muerte que Geldof le profirió. La mujer que obró todo este drama, Paula Yates, se suicidó tres años después, supuestamente de una sobredosis de heroína. Otra más. La única excepción para toda esta sinrazón fue el antiguo líder de Mano Negra, Manu Chao, reconvertido en el héroe antiglobalización mundial con su fusión de las músicas del mundo, consiguiendo superar la censura para lanzar algunos pensamientos que en esa época de radical censura eran, prácticamente, lo único que se podía escuchar. El caso es que el padre de Manu es un periodista muy cercano al líder del movimiento antiglobalización y director de la revista The Nouvel Observateur, Ignacio Ramonet. Una contradicción en sí misma porque se declaraban “antiglobalización” y en cambio estaban a favor de un mundo sin fronteras, es decir, globalizado, y a favor de la fusión.
 
 Siglo XXI: La Verdad salió a la luz
 
 Y de repente, llegó el siglo XXI con la promesa de que nuestras vidas cambiarían por medio de ingenios de ciencia
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 ficción como los teléfonos móviles e Internet; pero lo que nos llegó, en cambio, fue la amenaza fantasma de Al Qaeda, la deflagración total de la economía y los reality shows en los que veíamos, en directo, cómo se creaba la realidad artificial en la que mucha gente vivía: la de los falsos ídolos. La realidad desde el comienzo de los medios de masas: la de la fama prefabricada. Gracias a la fábrica del programa Gran Hermano comprobamos en directo cómo se podía crear de la nada un personaje famoso haciendo realidad la frase de Andy Warhol (‘en el futuro todo el mundo tendrá derecho a sus cinco minutos de gloria’) y de paso confirmando que este “artista” que dio lugar a un movimiento cultural en Estados Unidos era en realidad un agente de la élite: un ingeniero social. Por eso sabía lo que iba a suceder, evidentemente, porque él era uno de los que creaban la realidad. Porque sabía. En este cambio de siglo nos enteramos en directo de cómo se generaban los mensajes de las sectas que habían gobernado, en silencio, la industria del espectáculo, porque después del atentado del 11-S empezaron a exponerse abiertamente como tales mostrando su simbología en los videoclips. La moda de caminar con los auriculares por la calle se convirtió en una costumbre tan recurrente que puedo afirmar que la música acabó sirviendo para aislar a los seres humanos del resto de seres, en lugar de unir a la gente, como había sido su razón de ser hasta entonces. Don McLean tenía razón. Ya nadie se miraba. Ya nadie se hablaba. Cada uno iba metido en su propia película, en su propia canción. Pocos años después de comenzar la centuria, las dudas que pudiéramos albergar respecto al personaje Bob Dylan quedaron disipadas al afirmar abiertamente en una entrevista que había hecho un pacto con el diablo. Todas las dudas quedaron resueltas cuando respondió al entrevistador del programa 60 minutos: “¿Por qué continúa haciendo giras?”. “Bueno, yo creo que es cosa del destino. Hice un pacto de hierro con ‘él’ hace mucho tiempo y estoy tratando de retardar mi final”. “¿Cuál fue
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 ese pacto?”, le inquiere el periodista: “llegar a donde estoy ahora”, responde. “Puedo preguntar con quién fue ese pacto?” (Se ríe). “Con, con, con... el jefe de todo: el comandante en jefe”, “¿En esta tierra?” “En esta tierra y en los mundos que podemos ver”, fue la lacónica respuesta de uno de los padres del rock. Puedes ver este vídeo en Youtube si escribes las palabras “Dylan pact devil”. Por su parte, su hermano de religión, Leonard Cohen, había escrito una canción en el año 1992 titulada “El futuro” que más parece una profecía de lo que iba a ocurrir. Mucha atención a la letra porque, como digo, fue escrita muchos años antes del comienzo del siglo XXI. Devuélveme mi noche rota, mi espejo habitación, mi vida secreta. Es solo aquí, no hay nadie a quien torturar Me dan el control absoluto sobre todo ser viviente Y acostarse al lado de mi cuerpo, ¡es una orden! Dame sexo crack y anal, toma el único árbol que queda y cosas por el agujero en su cultura Devuélveme el muro de Berlín, dame Stalin y San Pablo. He visto el futuro hermano: es un asesinato Las cosas se van a deslizar, deslizar en todas las direcciones, no habrá nada, nada que puedas medir La tormenta de nieve, la ventisca del mundo, ha cruzado el umbral Y se ha invertido el orden del alma Cuando me dijeron: “arrepiéntete”, me pregunto a qué se referían No tienes la más remota idea de mí, nunca la tuviste, nunca la tendrás Soy el pequeño judío que escribió la Biblia. He visto las naciones crecer y colapsar
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 He escuchado sus historias, escuchar a todos. Pero el amor es el único motor de la supervivencia Aquí tu siervo ha sido ordenado para decirlo claro, decirlo fríamente: Se ha acabado, fin de trayecto Y ahora que las ruedas del cielo se han detenido, sientes la fusta del diablo Prepárate para el futuro: Es un asesinato Las cosas van a deslizarse... El antiguo código occidental saltará en pedazos Tu vida privada de repente va a explotar, habrá fantasmas, habrá fuegos en la carretera Y el hombre blanco Verás a tu mujer colgada boca abajo Su vestido cubriéndole el rostro Y todos los miserables poetuchos intentarán sonar como Charlie Manson Devuélveme el muro de Berlín, dame Stalin y San Pablo Dame Cristo o dame Hiroshima Destruye otro feto ahora: no nos gustan los niños de todos modos He visto el futuro, el bebé: Es un asesinato Las cosas van a deslizarse... Cuando me dijeron “arrepiéntete”, me pregunto a qué se referían... Hay pocos textos más proféticos y más claros que el que acabas de leer; recuerda, escrito en el año 1992, en el que se detallan los acontecimientos que se iban a desarrollar en los siguientes años, lo que prueba que Leonard Cohen participó en la conspiración del rock and roll, entre otras cosas, porque cita a Charles Manson como un “poeta” y modelo a seguir por los que vendrían después. Implícitamente está reconociendo que Manson fue manipulado por los suyos, y hay que recordar que Leonard Cohen estaba en Woodstock en ese mismo verano de
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 1969 de la matanza de Sharon Tate. Tremendamente significativo, también, que Leonard Cohen afirme “soy el pequeño judío que escribió la Biblia”. Está reconociendo su influencia rabínica, pues no en vano sus dos abuelos fueron unos prominentes judíos, jefes de la logia Bi Nai Brith y fundadores de la mayor parte de las organizaciones judías de Canadá. Es decir, que Leonard Cohen es en realidad un rabino, uno de los que crean la realidad; por eso se infiltró en el movimiento hippie y llegó a cantar en el Festival de Woodstock a pesar de que él no cree en el Bien ni en la Libertad, como estamos viendo. Más evidencias. Pocos años después, publica “Everybody knows” (1998) cuyo tono parece fielmente un grimario, canto a Satanás; en la letra escuchamos los planes de la élite para los años siguientes, con referencias expresas a la esterilización masiva de la población que se iba a producir, así como la guerra de sexos, las noticias y la bolsa manipulada y el caos que se iba a producir en los años siguientes. Todos saben que las apuestas están arregladas y aún así juegan esperando un golpe de suerte. Todo el mundo sabe... que la guerra no existe, los buenos la han perdido desde antes de iniciarla Todos saben que la lucha también fue manipulada: el pobre permanece pobre, el rico seguirá robando. Así es como su controvertido sistema camina, es un secreto a voces que nadie ignora. Todos saben que la nave está por desplomarse, son conscientes de que podría no ser una mentira. La angustia será semejante a ese vacío dejado como si sus padres acabaran de morir... o su perro. Mientras tanto todos alardeando de sus riquezas, esperando así cubrir sus carencias con regalos, comprando el amor y el reconocimiento social. Todos demasiado preocupados en trivialidades. Todo el mundo sabe que tú me amas, hijo mío, aunque saben bien cómo se comportan en realidad.
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 Ante los ojos de los demás han sido unos fieles, pero ustedes mismos sabrán los errores cometidos. No obstante, saben lo que han soportado callados, pero hubo tanta necesidad que no importó pisotear o humillarse ante mucha gente para abrirse paso. Y todo el mundo sabe por lo que tuvo que pasar. Todo el mundo sabe, reconoce su propia historia, así es como esto se va escribiendo. Todo el mundo sabe que nada está escrito, todos culpando al destino, saben que no lo saben. Todo depende de como quieran llevarlo, todo el mundo lo sabe en el fondo. Y todos saben que la pereza no deja nada bueno, al igual que su egoísmo derivado de esa desidia. Saben que si lo superan podrían vivir para siempre, cuando realmente marquen el rumbo de la historia. Aunque saben que el trato a sus semejantes apesta, la esclavitud sigue hasta sus días, en forma de racismo, discriminación o su propia intolerancia. Y todo el mundo sabe disimularlo bastante bien. Y todo el mundo sabe que la Plaga se aproxima, Todo el mundo sabe que se aproxima rápido. saben que puede empezar a mutarse sin control. Podría provocar que sus aparatos de procreación sean magnificas piezas de museo... pero sin uso. Todo el mundo sabe que la desnudez del hombre y la mujer son solo un brillante artefacto del pasado. Todo el mundo sabe que la escena es muerte, pero allí va a estar a un metro de su cama que revelará... lo que todo el mundo sabe. Saben lo que significa dicha escena: su extinción. En todo caso estará ahí parada, junto a su lecho de muerte, consumando... lo que todo el mundo teme. Y todo el mundo sabe que se encuentran en apuros, todos sienten la cruz que han venido arrastrando.
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 Desde aquel linchamiento en la cima del Calvario, hasta la vida entre lujos y excesos, nada está exento. Todo el mundo presiente que el final se acerca, mejor depositen su fe en este Sagrado Corazón que les habla ahora mismo... antes que reviente. Y todos saben que nunca es tarde mientras puedan. Todo el mundo sabe... que el tiempo no se detiene, así es como marchan las cosas y no hay vuelta atrás. Se dan cuenta que el planeta empieza a quejarse. Todo el mundo sabe, entiende que deben moverse, así es como podrán salvarse para seguir la historia. Ohhh... todo el mundo sabe si me hará caso o no. Todo el mundo sabe... que está en sus manos, así es como va el principio de las cosas que creé. Todo el mundo sabe que la vida no espera, saben que depende más de ustedes... que de mí Pero sin duda la canción más reconocida de Leonard Cohen es su “Aleluya” (1984), que muchos podrían interpretar como una canción religiosa, y algo de eso tiene porque, entre otras cosas desvela “¡el acorde secreto que tocaba el Rey David y agradaba al Señor!”. Describe claramente las notas: “acorde cuarto, quinto, La menor y La mayor”. Pero a los pocos versos describe de qué tipo de “Señor”, es decir, dios, está hablando. “Te ató a la silla de la cocina, rompió tu trono y cortó tu pelo” [fue sodomizado] y de tus labios brotó un aleluya” [se había convertido al satanismo]. Más tarde reconoce que “dices que tomé su nombre en vano” (referencia a los 10 mandamientos) “pero si lo hice, ¿qué te importa a ti? Hay luz en cada palabra, no importa la que hayas escuchado, ¡la sagrada o la rota!!”. Está reconociendo que da igual una que la otra, que da igual decir la verdad o mentir, hacer el bien o el mal. “No podía sentir, así que empecé a tocar”. Está reconociendo que su pacto con el diablo le impidió amar y por eso se hizo músico. “Y aunque todo salió mal permaneceré en pie ante el Señor de la Canción”.
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 ¿En qué dios cree Leonard Cohen? ¿A quién rinde culto? Al mismo que Bob Dylan, probablemente.
 
 La era de la censura total La libertad creativa que se vivió en aquellos años 50 y 60 era ya sólo un recuerdo, y las canciones que sonaban en la radio no sólo parecían la misma sino que eran... la misma. La conspiración llegó a ser tan flagrante, que un estudio del Centro Superior de Investigaciones Científicas español analizó las variaciones de las canciones que sonaban en la radio con un programa informático, llegando a la conclusión de que casi no se diferenciaban unas de otras; que la complejidad de las mismas había caído en picado desde las formas de décadas atrás. El músico español Aldo Narejos se hizo famoso en la Red al descodificar la fórmula musical del éxito y comprobar cómo se empleaba una y otra vez: Sol, Re, Mi, Do. Sus vídeos mostrando cómo el mismo esquema se repetía una y otra vez en las canciones que alcanzaban los primeros lugares de la radiofórmula se convirtieron en un fenómeno internáutico. Pero la calidad no sólo venía impuesta por la propia dictadura creativa de la industria, también desde Internet, que impuso un formato como el MP3 apto para la descarga pero que al mismo tiempo redujo hasta grandes extremos el rango de riqueza auditiva de la canción. El formidable empujón tecnológico que supuso el boom informático, Internet y las telecomunicaciones en general democratizó los medios para hacer música e independizó a los autores con respecto a las grandes compañías, pero al mismo tiempo los nuevos formatos simplificaron el rango de sonidos escuchados, que se empobreció enormemente desde la muerte del vinilo. En esas condiciones, todos los procesos que habíamos intuido se volvieron tan evidentes que, al recopilarlos, las dudas que pudiéramos albergar sobre qué había sucedido en las pasadas décadas, desaparecen. No hay más que aplicar los ejemplos que verás a continuación a lo que había sido la industria musical desde su comienzo para aclarar todas las preguntas que aún pudieran existir.
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 El videoclip, la última arma con la que la industria discográfica llegó a controlar las mentes humanas, se convirtió en la evidencia irrefutable de su verdaderos objetivos. A poco que uno conociera que el triángulo con un ojo dentro, el 666, los símbolos egipcios y las fotografías de personas donde aparece un sólo ojo son referencias a la secta Illuminati, no había dudas. En España, incluso, la web “putas paranoias” se especializó, con gran éxito, en detectar esa simbología en videoclips, anuncios y revistas dedicadas a la farándula. La ex cantante del trío de negras souleras Destiny Child (“Niña predestinada”), Beyoncé, siguió el camino de su hermana de raza Diana Ross cuando se separó de The Supremes para iniciar una carrera en solitario. En el caso de la maciza mulata, su estrellato comenzo así, con un estrellato. Su esclarecedor primer videoclip en el que muere en un coche quemado por el rapero Jay Z y renace como otra persona. En el vídeo que acompañaba a la canción “Crazy in love” (“locamente enamorada”), Beyoncé es recogida por Jay Z, un hombre que ha reconocido públicamente haber vendido su alma al diablo y que, según el también rapero MC Hamer, es un satanista. Fundamentando lo que se ve en ese videoclip, Beyoncé reconoció posteriormente en una entrevista que tiene un álter ego que la sustituye en el escenario, de nombre Sasha Fierce, con lo que se cumpliría la norma MK Ultra de la doble personalidad mediante la cual estos “artistas” son teledirigidos por terceras personas: ¿recuerdas a Jimi Hendrix? Si añadimos que su actual pareja es el mencionado satanista Jay Z parece claro, a tenor por la abundante simbología que se exponen en sus vídeos, que Beyoncé firmó un pacto con Satanás para asegurarse el éxito y que en el reseñado vídeo se estaba representando lo que en realidad sucedió: Jay Z es quien dirige la mente de Sasha Fierce, que es quien ha tomado posesión de Beyoncé. Para que no haya ninguna duda, en una entrevista concedida a Oprah Winfrey reconoció ser parte de los Illuminati. De repente, surgieron una pléyade de cantantes haciendo la misma música machacona, poniendo voz de mimosas y
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 que repetían el mismo estribillo “I need you, baby” (te necesito, nene) entre susurros de perra en celo, aderezados por imágenes pre-coitales y repitiendo una y otra vez “Daddy, Daddy”. ¿Recuerdas el código secreto de las canciones de la Motown con esta palabra? Se refiere al proxeneta de una prostituta. Así que resuelve tú mismo la ecuación... La atracción de las imágenes impedía a veces razonar que no podía ser por casualidad que todas las canciones repitieran la misma cantinela. El mismo mensaje. Las mismas imágenes. Sexo y droga, liberación de serotonina, anulación del proceso mental: ¿recuerdas? Estaba operando un sofisticado programa de control mental. Con el cambio de siglo, como digo, la industria de creación de ídolos musicales se empezó a mostrar abiertamente en realities shows donde se exponía cómo los expertos musicales y en marketing iban moldeando la personalidad del “artista” hasta convertirlo en una burda marioneta; algo así debieron hacer desde el comienzo del rock, con el propio Elvis, Los Beatles y los Rolling Stones. Lo que movía a la sorpresa es que lo hicieran abiertamente: era como si ya no les diera vergüenza exponer su manipulación, la manipulación con la que habían generado falsos ídolos durante medio siglo. Como si consideraran que el trauma generado en las conciencias humanas mediante el atentado del 11 de Septiembre les impidiera percibir lo que estaba sucediendo delante de sus narices. Y lo que estaba sucediendo delante de sus ojos era la evidencia de que la élite dirige la explotación sexual infantil. Nada menos. La factoría Disney, que para entonces ya tenía canal propio de TV en el que promocionaban a las siguientes estrellas y los comportamientos de los jóvenes hipnotizados, comenzó a producir “fenómenos” de cantantes púberes plenamente sexualizadas que fueron el cúlmen de esta tendencia abiertamente satanista, que había permanecido más bien soterrada durante el resto de la historia de la industria discográfica. Al mostrar a
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 las niñas virginales como prostitutas estaban reconociendo, implícitamente, que ellos son los responsables de la prostitución y de los abusos sexuales infantiles. Pues esos son sus valores. Recuerda que Leonard Cohen había profetizado que su gente: “colgaría del revés a la mujer del hombre blanco y con el vestido sobre la cabeza”. Eso es lo que acabó sucediendo, que la élite convertía a las niñas, las vírgenes del Templo, en sus esclavas sexuales. A principios del siglo XXI aparecieron dos niñas-cantantes-sexys salidas de la factoría Disney (Christina Aguilera y Britney Spears); y una tercera, desde Colombia (Shakira). Las tres siguieron carreras paralelas. Tras un inicio como adolescentes coquetonas y virginales, el comportamiento sobre el escenario de las tres fue variando progresivamente en la estela de su “madrastra” Madonna, que era el modelo a seguir de todas ellas: canciones insustanciales, videoclips cargados de sexo sadomaso y actuaciones medio desnudas, propias de un cabaret. Sin duda alguna, que la estética y las actitudes de Madonna (recordemos que ella se autocalificó de “bisexual”, al igual que todas sus seguidoras actuales) es el modelo sobre el que se construyeron -y construyen- su larga serie de clones; la tendencia hoy en boga de las “It girls” ya reivindica, sin ningún tipo de tapujos, a la Mujer Objeto, que abjura del Amor en pos de la materia, es decir, la prostitución. Un tipo de feminismo que remite a la prostitución como un derecho y que de hecho se convirtió en una tendencia en ese tiempo, en el que se nos quiso convencer de que ser prostituta es algo muy normal. Sin duda alguna, que tanto Madonna como sus “hijas” fueron directamente responsables de la nefasta evolución de las jovencitas de esa época, conjuntamente con la paranoia de la guerra de sexos y las abominables revistas para adolescentes. La “liberación femenina” era, en realidad, convertirlas en esclavas sexuales: en eso consistió la “liberación sexual”. El caso de Britney es muy particular porque la vimos emerger como una estrella púber a los 17 años tras pasar por el
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 Club Disney y, sin solución de continuidad, contemplamos en los medios de comunicación su progresiva caída en el infierno. Desde el principio, cuando se confesaba virgen y poco a poco fue dando pasos alejándose de la tutela de su padre, metiéndose en las drogas, llenando sus vídeos de más sexo, comportándose como una ramera... Fue una progresiva caída en el barro que llegó a su paroxismo cuando se rapó el pelo y apareció actuando de manera extraña. La prensa calificó estos hechos como propios de una loca pero, ¿qué le estaba pasando en realidad a Britney?¿Por qué afirmó en una entrevista: “Estoy harta de que me toquen, estoy harta de los controladores”...? En el año 2006 trató de decirlo abiertamente con la canción “Rebelión”: “Veneno y vudú; no estás vendiendo tu alma”. Su revelación continuó a la salida del centro fundado por ¡Eric Clapton! y nombrado “Crossroads” en honor al guitarrista que vendió su alma al diablo, Robert Johnson. Ante la prensa, tras salir de ese significativo lugar, Britney anunció que quería raparse la cabeza; un signo de rebeldía frente a las personas que habían tomado posesión de sus actos. Después de eso empezaron a decir que había perdido la cabeza, que se drogaba, y le intentaron quitar la custodia del bebé que acababa de tener. El tipo de campaña desacreditativa que ya hemos visto acontecer con otros artistas a lo largo de las décadas precedentes, comenzando por Billie Holliday y continuando con Michael Jackson. Entonces se la llevaron al hospital por la fuerza, aduciendo que se había vuelto loca y que no podía cuidar de su hijo. Eso fue lo que la gente vio por televisión. A partir de ahí Britney claudicó porque no quería que le quitaran a su hijo y empezó a hacer los vídeos totalmente sexuales que hizo bien entrado el siglo XXI y que culminaron con el tema “Trabajar como una puta” en el que dejaba bien claro en qué la habían convertido. Britney temía acabar como Michael Jackson o Whitney Houston porque llegó a decir en una de sus canciones: “incluso cuando vas a la cárcel, sabes que habrá un momento en el que te
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 liberarán”. En el vídeo “Hold it against me” correspondiente al álbum “Femme fatal” se la ve que está controlada por todas partes. En un momento dado, aparece vestida de novia y se libra una batalla entre dos ‘britneys’ que es lo mismo que la batalla que está librando una persona que vive un programa de control mental: una batalla entre su ser verdadero y el que le imponen sus controladores. Al final, se ve quién triunfa porque aparece vestida como una trabajadora del sexo. Poco tiempo después, el padre de Britney pediría la patria potestad de la joven. En el año 2012 Britney protagonizaría un videoclip anunciando la catástrofe que muchos estaban esperando con relación a las profecías mayas y el anuncio del apocalipsis. Los videoclips se estaban convirtiendo en los mensajes más evidentes de los planes de la élite. No hay mejor forma de esconder la verdad que mostrarla abiertamente... en el ámbito de la ficción. Como la gente la procesa como si fuera un chiste, nadie cree que sea cierta. Su competencia directa por esos años fue la hispana Christina Aguilera, que llevó una carrera calcada a la suya: procedente del Club Disney y convertida en estrella cuando sólo era una adolescente. El colmo de su paralelismo sucedió cuando protagonizó junto a Britney una auténtica ceremonia satánica en la entrega de los premios MTV de 2003 en la que la sacerdotisa Madonna, vestida con la levita de los banqueros, bajó una pirámide de 13 escalones y acto seguido besó en la boca a las dos vírgenes vestidas de novia, oficializándose el cambio de reinado. Lo que estaba sucediendo era un traspaso de poder entre la “madre MK Ultra” y las hijas. Que la estaban jubilando, vamos. (Por supuesto, Madonna no era consciente de lo que estaba haciendo). Por si los explícitos vídeos que protagonizó no fueran suficientes, Cristina cantó en el año 2010 una canción definitoria de cómo la estaban manipulando: “I’m not myself”, es decir “Yo no soy yo misma”. Tiempo después, engordó ostensiblemente, lo que provocó que le dejaran de otorgar el papel de loba sexual
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 que, por supuesto, no quería seguir ejecutando. Ese cambio de imagen, curiosamente, la salvó: ¿o lo hizo adrede? El caso de la colombiana Shakira es casi calcado a las dos anteriores, pues comenzó su carrera musical a los 14 años. Si uno ve la primera prueba musical que hizo antes de ser lanzada a la fama, se encontrará con una angelical niña; comparar a aquella dulce púber con la loba en la que la convirtieron es la evidencia de que la industria quiere objetos sexuales. Tras unos inicios con unas canciones propias estimables, fue lanzada a nivel internacional y moldeada como un producto sexual, aprovechando sus conocimientos de la danza del vientre, debido a sus orígenes árabes. El modelo temático de canción donde encasillaron a Shakira incluye distintos personajes o comportamientos que, después de lo visto, parecen las personalidades que le inducen a ser. Sólo con repasar los títulos de sus canciones y contemplar los subsiguientes vídeos conocerás los roles que la esclava Shakira es obligada a desempeñar para, a su vez, inculcar ese comportamiento a sus seguidoras. Esta lista de “álter egos” aparecieron en el año 2009: “Loba”, “Loca”, “Rabiosa”, “Gitana”. Si analizamos el contenido de sus videoclips, nos encontraremos con las pruebas incontestables de la verdadera función de esta industria. En “Ciega sordomuda”, aparece con diferentes pelucas que ejemplifican sus diferentes personalidades, para acabar en la cárcel, coreando este estribillo: “bruta, ciega, sorda, muda, torpe, plasta y testaruda: eso es todo lo que he sido, por ti me he convertido”. Todas las personas que aparecen en el vídeo acaban ciegas; pero ciegas porque no quieren ver la realidad: ¡se ponen un pañuelo en los ojos! En “Las de la intuición”, Shakira aparece claramente como una esclava MK Ultra, ejecutando movimientos robotizados, dentro de una jaula de plástico, proclamando: “yo me propongo ser de ti, una víctima casi perfecta”. Portando la clásica peluca fucsia de las esclavas sexuales, luego se produce un desdoblamiento de personalidad (cinco personas salen de ella)
 
 203
 
 EL ASESINATO DE LA MÚSICA
 
 con frases casi subliminales como “adentro, adentro, así estoy, dispuesta a todo” (con sonidos del coito incluidos), nuevamente encerrada en un plástico. Y luego enseña las bragas; sus cinco personalidades enseñan las bragas, ofreciendo su parte trasera. En “Rabiosa”, Shakira vuelve a tener doble personalidad; en una sale, nuevamente, de la cárcel, y en otra es bailarina de barra: promocionándose la promiscuidad. Copiando el estilo reggaeton por entonces en boga, en “La tortura” vuelve a aparecer con varias personalidades; la vecinita sexy de enfrente y la bailarina provocativa envuelta en betún, una de las cuales se convierte en la esclava sexual de Alejandro Sanz, con sugerencias sadomasoquistas como el uso de un cuchillo durante el acto. “Loba” es sin duda el más interesante videoclip de esta serie de canciones MK Ultra de Shakira. Cuando sale la luna llena, el símbolo sexual colombiano se convierte en loba y sale de su casa con ademanes robotizados a la caza de sexo por un pasillo psicodélico, lo que quiere decir que ha sido programada, combinándose esta personalidad, nuevamente, con otra encerrada en una cárcel. La letra es para no perdérsela. “Quiero un lobo domesticado. Al fin he encontrado un remedio adecuado que quita de en medio la culpa. No pienso quedarme a tu lado mirando la tele y oyendo disculpas. Al fin he encontrado un hombre voraz y tú apenas me das caramelo. Me voy con mis piernas y mi juventud, por ahí, aunque te maten los celos. Una loba en el armario tiene ganas de salir. Deja que se coma el barrio antes de irte a dormir”. “Llevo conmigo una antena especial para localizar solteros, si acaso me meto en aprietos, también llevo el número de los bomberos”. “Ni tipos muy lindos, ni ñoños ni serios: ricos es lo que quiero; pasarlo muy bien y portarme muy mal en los brazos de un caballero”. Al final uno de sus personajes se acaba cayendo desde un edificio y el otro despierta en un armario y vuelve a casa con su marido cornudo... después de su caza como loba. El cometido de todos esos vídeos es que a través de ellos las chicas que se identifican con la diosa, repitan (inconscien-
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 temente) el comportamiento de Shakira. Símbolos de la secta illuminati como el ojo de Horus, la mariposa o un ojo aparecen en muchos de ellos, aparte de jugar continuamente con la idea de ser una presa. Todos ellos son signos inequívocos del Programa Monarca MK Ultra, un programa de condicionamiento psicológico que se utiliza para programar una mente con diferentes personalidades. Todos sus vídeos son auténticos reclamos sexuales, rodando escenas casi porno con Alejandro Sanz mientras estaba casada con el hijo del ex presidente argentino De la Rúa. Una vez emparejada con el futbolista barcelonés Piqué, continuó con sus numeritos pseudopornos por las calles de Barcelona. El fenómeno “Shakira” es la materialización de las diosas del Olimpo de la industria, y no hay más que reparar en la simbología empleada para que las dudas se disipen. Uno de sus primeros álbumes se tituló “Fijación oral”, cuya imagen de portada se centraba en ¡su pecho!!! El mensaje subliminal que se sugería es que si comprabas su álbum, tú también podías “chupar del pecho de la diosa”. Pero es que en otra portada, aparecía como ¡Eva en la escena de la manzana!! Una clara referencia bíblica, al pecado original, pero también identificándola con la madre de toda la Humanidad. He de recordar que en los templos de la Antigüedad existían unas PROSTITUTAS SAGRADAS que entregaban sus cuerpos a cambio de los dineros que sostendrían a sus sacerdotes y templos. Esas niñas eran entregadas por sus madres cuando eran vírgenes, de manera que pudieran ser educadas en las labores que deberían realizar. No podemos más que reconocer que esa era una fórmula arcaica del moderno MK Ultra. Entre todos los testimonios que hemos conocido, la práctica de que algunos padres de estas logias entreguen a sus hijas (o hijos) para que ejerzan de esclavos sexuales es algo relativamente habitual. En esta segunda década del siglo XXI la manipulación sexual de las cantantes femeninas se había vuelto tan evidente que
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 la cantante española Cristina Rosenvinge llegó a declarar: “la música femenina se ha convertido en un concurso de zorras”.
 
 La muerte de Michael Jackson Llevaba bastante tiempo en el ostracismo. El niño prodigio que se convirtió en el amo del pop tras ese disco tan cuidadosamente preparado que fue Thriller, había sido perseguido desde 1993 bajo acusaciones todavía no aclaradas sobre abuso sexual sobre niños (por lo menos una de ellas se comprobó que fue a cambio de dinero). Sin llegar a dilucidar si ese extraño comportamiento finalizara en abusos sexuales, la personalidad de Michael Jackson era terriblemente complicada: un hombre al que le habían robado la infancia, que había sufrido abusos físicos y psicológicos por parte de su padre y que finalmente había desarrollado una serie de complejos tales que acabó desfigurándose la cara y decolorándose la piel; según él, la causa fue una enfermedad. Cuando escribo estas líneas todavía no se ha aclarado totalmente si Michael abusó de esos niños o no, pero no sería extraño puesto que él, con toda seguridad, sufrió esos mismos abusos, y por eso se hizo amigo de otros niños-estrella como Liz Taylor o la propia Diana Ross, que habían pasado por traumas parecidos a los que él mismo había padecido. De hecho, Michael puso a su rancho el nombre de “Neverland”, con claras resonancias al cuento de Peter Pan, queriendo decir que no le habían permitido crecer. En el año 1995, Michael había lanzado la canción “They don’t care about us” en la que denunciaba abiertamente la conspiración illuminati, con claras resonancias a las muertes de los raperos negros que estaban sucediendo en ese momento y con alusiones a la propia persecución que él mismo estaba padeciendo. Se puede decir que con esta canción Michael Jackson abandonó su etapa frívola y se convirtió en un individuo con un mensaje político. Y con el indudable tirón popular que tenía este hombre, eso es mucho decir.
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 Fjíate en lo que estaba denunciando en ese año 1995, teniendo en cuenta la cantidad de raperos negros que fueron asesinados por esos años. Cabeza rapada, cabeza hueca, todo el mundo se ha podrido. La situación, se agrava, lo que alega todo el mundo.  En la habitación del hotel, en las noticias, todo el mundo metido en la droga.  Bang, bang, muerto, todo el mundo se ha vuelto loco.  Todo lo que quiero decir es que en realidad no les importamos,  Pégame, ódiame, nunca podrás doblegarme, guárdame rencor, hazme estremecer, nunca podrás matarme, házmelo, demándame, todo el mundo lo hace,  Pégame, trátame como a un judío, no me (preguntes) si soy negro o blanco.  Todo lo que quiero decir es que en realidad no les importamos. Dime en qué se ha convertido mi vida, tengo una esposa y dos hijos que me quieren, y soy víctima de la brutalidad policial.  Estoy cansado de ser la víctima del odio, me estás arrancando mi orgullo, oh, por amor de Dios, miro al cielo para que cumpla su profecía; libérame. Cabeza rapada, cabeza hueca, todo el mundo se ha estropeado. Agitación, especulación, lo que alega todo el mundo.  En la habitación del hotel, en las noticias, todo el mundo metido en la droga.
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 Hombre negro, chantaje, tira a tu hermano a la cárcel.  Todo lo que quiero decir es que en realidad no les importamos.. Dime en qué se han convertido mis derechos: ¿soy invisible? ¿por qué me ignoras? Tu proclama me prometió libertad, estoy cansado de ser la víctima del pudor  me están metiendo dentro de una clase social con un insulto,  no puedo creer que esta sea la tierra de la que vine, sabes que de verdad odio decirlo,  el gobierno no quiere verlo, pero si Roosevelt estuviera vivo, no permitiría esto, no, no. Cabeza rapada, cabeza hueca, todo el mundo se ha estropeado.  La situación, la especulación, todo el mundo en demandas, pégame, aporréame, nunca podrás destrozarme.  Golpéame, pégame una patada, nunca me tendrás.  Todo lo que quiero decir es que en realidad no les importamos. Algunas cosas en la vida, simplemente no quieren verlas,  Pero si Martin Luther estuviera vivo, no permitiría esto. Cabeza rapada, cabeza hueca, todo el mundo se ha estropeado. La situación, segregación, lo que alega todo el mundo.  En la habitación del hotel, en las noticias, todo el mundo metido en la droga. Pégame, trátame como a un judío, no me me digas si está bien o mal.
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 Todo lo que quiero decir es que realmente no les importamos, todo lo que quiero decir es que realmente no les importamos.  La canción Earth Song del mismo disco HIStory también adivinaba una vena social desconocida hasta la fecha, que pasó desapercibida para muchos. ¿Qué hay del amanecer? ¿Qué hay de la lluvia? ¿Qué hay de todas las cosas que dijiste que tendríamos que ganar? ¿Qué hay de los campos de concentración? ¿Tienes un momento? ¿Qué hay de todas las cosas que dijiste que eran tuyas y mías? ¿Alguna vez te has parado a observar toda la sangre que hemos derramado anteriormente? ¿Alguna vez te has parado a observar la Tierra y las costas que lloran? Aaaaaaaaaaaah Aaaaaaaaaaah ¿Qué le hemos hecho al mundo? Mira lo que hemos hecho. ¿Qué hay de toda la paz que le prometiste a tu único hijo? ¿Qué hay de los campos florecientes? ¿Tienes un momento? ¿Qué hay de todos los sueños que dijiste que serían tuyos y míos? ¿Alguna vez te has parado a observar todos los niños que mueren por la guerra? ¿Alguna vez te has parado a observar la Tierra y las costas llorosas? Después de ese disco, Michael lanzó Invencible; una evidente reivindicación de sí mismo, mientras estaba envuelto en una disputa con la compañía Sony, que le hizo la vida imposi-
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 ble. Tanto, que es muy posible que fuera la propia compañía la que lanzara las acusaciones de abusos sexuales contra él porque, como verás, estamos hablando de muchos millones: ¡Michael Jackson se había hecho con los derechos de las canciones de los Beatles años antes! Fue en 1983 cuando Paul McCartney estaba necesitado de un socio para comprar los derechos de esas históricas canciones y acudió a su amigo Michael, con quien acababa de grabar la canción “Say, say, say”, para que le prestara dinero. Por aquel entonces, McCartney se había dado cuenta de que el negocio estaba en los derechos de las canciones y ya se había hecho con los de las de Buddy Holly y Carl Perkins, al margen del “Love me do”, que no había caído en el contrato que su mánager Epstein firmó con un tal Dick James. Tras un proceso en el que Jackson traicionó a su amigo Paul McCartney, finalmente el afroamericano se hizo con ellas el 17 de agosto de 1985 por un montante de 47’5 millones de dólares. Lo que ocurrió después es que, envuelto en una total megalomanía, Jackson se gastó grandes sumas de dinero en su fortaleza de Neverland con lo que acabó cosechando grandes deudas... que le hicieron ceder sus canciones a la Sony por 95 millones de dólares pero con una opción de recompra. Esa cesión formaba parte de un préstamo, un adelanto para su disco “Invencible”, publicado en el año 2001. Al no promocionar ese disco, la Sony evitaba que Michael pudiera generar el dinero necesario para recuperar el catálogo de canciones que le había dejado “en depósito” a la Sony: el objetivo de la compañía, claro está, era que Michel quebrara para quedarse con los suculentos derechos de las canciones de los Beatles y de muchos otros grupos que había estado comprando en los años ochenta y noventa. Para Michael, ese disco significaba el final de su colaboración con Sony, pero tenía que recuperar los derechos de sus canciones, ahí estaba el quid de la cuestión. Y en la promoción de ese disco se originó una disputa entre la compañía y el artista, la disputa que originó el posterior ostracismo de Jackson.
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 En definitiva: estamos contemplando una disputa parecida a la que habían protagonizado Jimi Hendrix, Prince y George Michael, y que condenó al ocaso a todos ellos durante unos importantes años. La compañía discográfica puede acabar con la vida (mediática) del artista si éste no cumple con sus exigencias porque posee el copyright de “el nombre de la estrella” y los derechos sobre sus canciones: las estrellas que se creen dioses se dan cuenta, de repente, que en realidad son esclavos, que no pueden tomar decisiones sobre su vida, sobre su carrera. Lo que ocurrió es que en la letra pequeña los contratos que los artistas firmaban con sus compañías básicamente cedían los derechos de explotación de su propio nombre como artistas (¡de ahí que se lo cambien al comenzar sus carreras!) con lo que de hecho perdían el control de su destino, pues las compañías discográfias se quedaban con su nombre artístico. Así pues, se convertían en esclavos en el estricto sentido de la palabra: pasaban a ser posesión de sus compañías. Por eso Prince tuvo que sacar un disco con el símbolo que le hizo famoso y después, bajo el nombre de “El artista antes conocido como Prince”: ¡no era un capricho como se dijo, sino su vía para evitar el contrato y poder seguir trabajando legalmente! ¡Era un esclavo que había perdido su nombre! De hecho, Prince denunció la conspiración de los chemtrails, prueba de que estaba perfectamente al corriente de la Verdad (ver vídeo en youtube). ¿Con quién habían firmado todas esas estrellas entonces sus contratos? Parece que Bob Dylan fue el primero en reconocerlo abiertamente... La industria discográfica estaba dirigida por el lado oscuro de la Fuerza. Aquellos sucesos del año 2001 originaron una durísima batalla entre la Sony y Michael Jackson, acontecida entre la censura de los medios de comunicación, unos medios que no se podían exponer a contar la verdad sobre una compañía que controla muchísimos medios de comunicación y pone publicidad en televisiones y periódicos. ¡Habrían dejado de ingresar
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 mucho dinero! ¡Los medios estaban comprados por las grandes empresas y no podían contar la Verdad! Pero el carisma de Michael hizo que sus millones de fans a lo largo del mundo no se olvidaran de él. En las semanas anteriores a su muerte había vuelto con fuerza, anunciando una gira mundial y concediendo una rueda de prensa y entrevistas en las que soltó algunas perlas. -El Sistema está montado para que la industria se aproveche de los artistas, esto es muy importante y es por lo que he estado batallando. -Estoy cansado de la manipulación y de cómo la prensa está manipulando. La prensa no dice la verdad: son manipuladores. Ellos manipulan los libros de historia: todo lo que cuentan son mentiras. -Todas las formas de música, el soul, el jazz, el reggae, el hip hop... todos esos estilos fueron creados por negros. -Soy el mayor vendedor de discos del mundo y, de la noche a la mañana, me llaman “freak”, me llaman “homosexual”, me llaman “pedófilo”; hacen todo lo que pueden para poner al público en mi contra. -Tenéis que saber que todo lo que ocurre es porque hay una conspiración. -Es tiempo para un cambio, os pido que uséis vuestra mente consciente y vuestro corazón y hagáis algo con esto. En el año 2002, Michael Jackson había llamado “diablo” al jefe de la Sony, Tony Mottola, anunciando que había recuperado los derechos de sus canciones y que poseía una enorme fortuna para poner en marcha proyectos, por valor de ¡250 millones de dólares! Curiosamente, años después de estas declaraciones ,la propia ex esposa de Muttola, la cantante Mariah Carey, confirmaría la afirmación de Jackson al confesar que había sufrido abusos por parte del jefazo de la Sony, tan similares a los que acusaban al magnate de la Motown o el marido de Tina Tuner., y le denominaba “diablo”. Obviamente, Michael Jackson y Mariah Carey habrían hablado de
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 sus comunes problemas. Por cierto, Mariah Carey era íntima amiga de Whitney Houston... El 5 de marzo del 2009, Michael Jackson anunció una gira mundial con la presentación de nuevas canciones, titulada “This is it” (Esto es lo que hay) en la que parece que iba a denunciar la conspiración de la gripe A, algo de lo que estaba al corriente porque, como es sabido, llevaba una máscara para protegerse de los tóxicos desde hacía años. A los pocos días de este anuncio, aparece muerto en su rancho: desde un principio se especuló con que sucumbió a una sobredosis de pastillas que sus dos médicos, uno negro y otro judío, le recetaban para dormir. Las constantes inconsistencias de la versión oficial y sus contradicciones fueron las habituales en los decesos de estas grandes estrellas, aunque, al final, como era de esperar, la culpabilidad recayó en el médico... negro. Por cierto, que el medicamento que mató a Michael, Propofol, es una creación de la empresa Sandoz, ¡la que descubrió el LSD! Lo cierto es que Jackson murió por los somníferos que le proporcionaban sus médicos, y la culpa se la llevó el médico negro, que fue acusado de homicidio, es decir, que lo hizo “sin querer”. Hemos visto que Keith Moon murió de una forma similar, ¿recuerdas?, pero también pasó a mejor vida de la misma manera una tal Marilyn Monroe, poseedora de muchos secretos de Estado. El estado mental y las pastillas se convierten en la coartada perfecta para ocultar el asesinato. Su hermana Latoya había anticipado que le matarían y tras su defunción, repitió una y otra vez ante las cámaras que su hermano le había dicho que le iban a matar. En cambio, el resto de su familia se calló porque habían firmado un trato con la Sony para recibir una parte de los beneficios por los derechos de sus canciones. En este estado de cosas, con la creatividad bajo mínimos porque las compañías ya no querían más “sorpresas” como en la era de Los Beatles, las redes alumbraron formatos para intercambiar libremente canciones a través de las llamadas redes
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 P2P. De repente, las discográficas vieron amenazados sus negocios y entablaron unos grandes juicios para impedirlo. Todo ello, claro, mientras las asociaciones de derechos de autor se convertían en verdaderas policías paralelas que llegaban a pedir impuestos por cantar canciones en bodas y todo tipo de eventos. En una vuelta insospechada del destino, la industria del espectáculo que supuestamente se creó para avalar la libertad se había convertido en un fenómeno represivo -¿o tal vez nunca tuvo por objetivo la Libertad?-, pues al mismo tiempo, como queda dicho, la creatividad musical fue arrinconada definitivamente y ningún artista con un mensaje personal tenía posibilidad de aparecer en las radios. El que hablaba, era retirado de la escena. Vivíamos en tiempos de máxima censura, lo cual, obviamente, redundó en que la creatividad que se escuchaba en las radios públicas cayera bajo mínimos: en los medios de comunicación, obviamente. En el underground continuó habiéndola, pero los artistas perdieron la manera de encontrar su público o, más bien, lo hicieron a través de las redes sociales, democratizando la partida. Ahora era el público quien decidía. Ello probaba, por otra parte, que es la libertad la que genera Arte; que los demonios y los magos negros sólo son capaces de hacer una cosa: copiar. En el año 2012, el investigador Edgar Cruz publica el libro “Los Beatles: los plagiadores originales” que desvela al mítico cuarteto como unos plagiadores con una característica sin igual: su capacidad para que ese talento no sea detectado. Tras analizar las 213 canciones de su carrera, el investigador sostenía que el equipo formado por Los Beatles se dedicaba a investigar a los mejores talentos de su generación para obtener de ahí las melodías que, sabiamente mezcladas, pasaban como propias. El líder del grupo Lovin Spoonful, John Sebastian, fue uno de los pocos que se atrevió a denunciarlo abiertamente: “su capacidad para plagiar sin ser detectados es su verdadero talento”. Algo debía contener ese libro porque Sir Paul McCartney compró inme-
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 diatamente toda la edición, de manera que hoy día es imposible encontrarlo. Está descatalogado, como si no existiera
 
 Persiguiendo a Amy Winehouse
 
 El mundo del rock empezaba a parecerse a un esqueleto moribundo cuando la ciudad de Londres alumbró a una judía que parecía traída del túnel de los tiempos de la Motown, protagonizando un segundo disco absolutamente deslumbrante titulado “Back to black” (Volviendo al negro). Para los que ya estábamos de vuelta de la industria del espectáculo, la carrera de Amy Winehouse fue la crónica de una muerte anunciada (yo mismo la anuncié dos años antes de que sucediera) porque repetía todos los patrones que hemos visto operar desde el comienzo del rock and roll: personalidad masoquista, inestabilidad emocional, vampiros que la rodean, adicción a las drogas, reyertas sentimentales... De hecho, ella misma había anticipado que se uniría al llamado “Club de los 27” (Hendrix, Janis, Morrison, Brian Jones y Cobain) y, por si esto fuera poco, en el año 2008 se fotografió como si estuviera muerta con Micky Mouse al lado, que es un símbolo de las víctimas del proyecto Monarca, una de las patas de la conspiración MK Ultra. En una entrevista concedida pocos meses antes de su muerte, Amy se descolgaba afirmando que “uno intentó moldearme” mientras hacía el signo de un triángulo; el símbolo de los illuminati, dejando entrever que estaba siendo víctima de las mismas fuerzas oscuras que habían sometido a Britney, Shakira o Cristina Aguilera. Pese a las informaciones publicadas por los periódicos, varias personas que la conocían afirmaron haberla visto bien días antes de su defunción. Por ejemplo, el dueño del restaurante donde solía comer afirmó que la vio estupendamente el día en que murió y que había dejado de beber en exceso. Una vez más, nos encontramos con otra supuesta muerte por drogas que acontece cuando la protagonista se está curando de esa adicción y cuando la habían visto mejorar en los últimos días. Algunos de sus vecinos afirman que la noche en que murió se oyeron gritos y
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 algo parecido a aullidos procedentes de su casa, cosa que no era normal porque Amy era muy silenciosa. Uno de esos vecinos afirmó que un amigo de Amy la dejó en casa después de haber salido por la noche y volvió por la tarde del día siguiente a la casa, encontrándose ya el cadáver. De hecho, la causa inicial de su muerte se calificó como “inexplicada” porque era cierto que Amy había dejado de consumir alcohol y otros estupefacientes. Tiempo después, se varió la teoría oficial y se hizo ver que había dos botellas vacías de vodka en su casa y que su consumo le había ocasionado la muerte. Total... Otra más de las muertas en su propio vómito. Ya cansa esta mentira tan repetida, ¿verdad? En esos días se celebraba una cumbre importante de la OTAN en Inglaterra y, para más inri, el concierto homenaje a Amy se celebró sobre un escenario que era la representación... de un ojo, el ojo Illuminati, obviamente. Quizás no fue tan conocida como la de Amy, pero en el ámbito hispanoamericano la muerte del cantautor argentino Facundo Cabral fue un duro golpe... y uno más a añadir a la lista de muertes extrañas. El gran Facundo murió tiroteado en el aeropuerto de Guatemala el 9 de julio del 2011 en un atentado supuestamente dirigido a Henry Fariña, el empresario que conducía el coche acribillado y que al parecer estaba envuelto en el narcotráfico. Al narcotraficante no le pasó nada pero el músico, una de las voces más universales de la canción protesta y espiritual, cayó abatido. Uno más y van... ¿Cuántos?
 
 La muerte de Whitney Houston En pleno siglo XXI, y con la conspiración convertida ya en una ciencia operando como la única explicación posible a tantas muertes extrañas, los decesos de las celebridades eran ya investigados con lupa por quienes a estas alturas desconfiábamos de la versión oficial y estábamos al tanto de la conspiración Illuminati. La bella Whitney Houston fue la penúltima niña salida del coro de la iglesia que alcanzó la fama en el estilo del soul.
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 Aupada al Olimpo de las megaestrellas, la celestial Whitney comenzó una impensable carrera de autodestrucción justo cuando había llegado más alto. Tras protagonizar en 1992 la película “El guardaespaldas” en la que se enamoraba de su protector, el galán de moda Kevin Costner, Whitney era la más grande. Una década después sale a la luz su absurda carrera hacia el abismo, según la prensa oficial para sobrellevar los malos tratos de su marido, el cantante de rap Bobby Brown. Su degradación fue tal que en el año 2004 la vetaron para que actuara en la gala de los Oscar, tras haber sido anunciada. Tras unos años aciagos en los que se publicaron fotos que presagiaban un final luctuoso, de repente, en el año 2007, se recupera milagrosamente y remonta el vuelo. De hecho, su defunción se produce el día antes de que fuera a cantar en la fiesta de los Grammy de febrero del 2012. ¿Le iban a haber dejado actuar si no estuviera en condiciones? La respuesta es que no. Dos días antes de su muerte, cantó por última vez sobre un escenario con su compañera Kelly Price. ¿Sabéis qué canción cantó?: “Jesús me ama”. Algunos allegados a ella afirman que durante los días previos a su muerte estaba actuando de una manera errática y se quejaba de estar siendo atacada con medios electrónicos en una entrevista con la ABC (“lo hicieron conmigo y con otra gente”). En una postrera entrevista, Whitney había afirmado lo mismo que otras de estas estrellas como la propia Amy Winehouse: “me asustan y yo no quiero que me coloquen en un molde del cual no puedo salir. Yo no quiero ser como ellos”, haciendo alusión indirectamente al programa MK Ultra al citar la “táctica del Svengali” (es decir, el hipnotizador): “ya no funciona la táctica Svengali”. Cuando la entrevistadora le pregunta si quiere que “recen para que salga de las drogas”, ella responde “olvida las drogas, reza por mí, por mi alma”. Las circunstancias que rodearon su muerte llevan el indeleble sello de las enormes contradicciones que rodean a todo ocultamiento; las que hemos estado viendo a lo largo de estos
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 60 años de historia de la música rock. Primero se cataloga de “causa desconocida”, después se dice que murió ahogada, nuevamente cambian la versión oficial y pasan a decir que fue un cóctel de drogas legales, ilegales y alcohol; después se encuentra suficiente agua en los pulmones para deducir que se ahogó... Y finalmente acaban diciendo que se quedó dormida por culpa de las drogas que había consumido... y finalmente se ahogó. En la bañera. El cúmulo de anormalidades se completa al conocer que su hija Bobby Kristina ¡estuvo a punto de ahogarse en la bañera el día antes y en el mismo hotel! ¿De verdad crees que es normal? ¿Es que hubo una epidemia de ahogamientos en un hotel? En el momento de su muerte, supuestamente dos de sus guardaespaldas [¿recuerdas la película que protagonizó?] estaban en su habitación del hotel, así como su peluquera y su estilista. Ninguno de ellos se dio cuenta del exagerado tiempo que había pasado sin que la cantante saliera y, supuestamente, entraron cuando ya había muerto. La muerte de la diosa Whitney se produjo unos días después de la ceremonia de la Superbowl que ocurrió el día antes del jubileo de la reina Isabel de Inglaterra; el aniversario diamante, o 60 años de su coronación. En ella, Madonna aparecía vestida como la diosa Ishtar, también conocida como Inana o Venus, en un escenario que simulaba un diamante (como el aniversario de la reina Isabel que se celebraba en esas fechas), de manera que la representación era exactamente igual ¡a como Whitney había aparecido en la película El Guardaespaldas! La guinda de todo este macabro pastel es que el día de su muerte Whitney iba a acudir a una fiesta previa a la gala de los Grammy organizada por su mánager (del que se había separado fechas antes) Clive Davis, quien ordenó que no se levantara el cadáver ¡hasta después de la fiesta! ¡El tal Davis no reveló la noticia un día entero para que no le fastidiara la fiesta! Para completar la jugada, el hotel Beverly Hilton en el que murió se
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 encontraba a un paso del Centro Plaza Tower donde se celebraría la fiesta y que visto desde arriba tiene la planta de un triángulo con un ojo encima (símbolo Illuminati). El nombre del productor Clive Davis merece que nos detengamos por unos momentos, pues va a alumbrar mucha luz entre tanta sombra. Este abogado judío que entró a formar parte de la CBS y acabó siendo su director... hasta que fue despedido por desviar fondos para la causa judía, fue el organizador del Festival de Monterrey que consagró a Hendrix y Janis Joplin, además de extender la cultura del ácido entre la juventud. En la autobiografía que publicó en el siglo XXI explica que, a pesar de estar dos veces casado, conoció la homosexualidad desde los años 70 en la época de la discoteca “Estudio 54” confesando, también, que cuando firmó el primer contacto con Janis Joplin está le ofreció una felación para sellar el acuerdo. Además de Janis, Davis firmó sus primeros contratos en la industria musical a Bruce Springsteen, Alicia Keys, Pink Floyd, Blood Sweet and Tears, Santana, Billy Joel, Christina Aguilera, Alan Parsons y un largo etcétera, muchos de ellos desde su propia compañía, Arista. Tras su reconocimiento de vivir en la homosexualidad y con el detalle que contó sobre Janis y lo obsesionada que estaba Whitney Houston con él, parece claro que era su controlador MK Ultra. Algo que reviste la categoría de prueba si, como decía líneas arriba, dejó el cadáver de la estrella un día sin recoger para que no le fastidiara la fiesta. ¿Fue él quien ordenó el asesinato en venganza por haberle abandonado como productor? Por supuesto, el clásico rumor para negar la conspiración se extendió rápidamente como en todas las ocasiones anteriores: la excusa perfecta. Mientras tanto, la conspiración pedófila dentro de la industria musical se convertía en un asunto del dominio público cuando una investigación de la policía británica determinó que el locutor de la BBC, Jimmy Saville, había organizado una trama de prostitución infantil destinada a la aristocracia, los políticos y los artistas, por medio de sus “filántropas ayudas” a hospicios.
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 Todo ello, bajo la censura absoluta de la prestigiosa emisora inglesa de radiotelevisión durante décadas, lo que prueba su complicidad. En ella aparecía un nombre muy especial; el relaciones públicas de los famosos Max Clifford, con conexiones con el mundo del rock. Por el camino empezaron a aparecer nombres de figuras señeras de la era del rock como Cliff Richard, Pete Townshed (The Who) o Gary Glitter, que fue juzgado en enero del 2015. Al tiempo, el cantante de los Sex Pistols (John LydonJohnny Rotten) afirmaba abiertamente que él lo había anunciado años antes pero la BBC se lo censuró. Recuerda que Johny Rotten había sido calificado de “traidor” por el mánager de los Sex Pistols, verdadero ingeniero social. El nombre de Jimmy Saville, Disc Jokey de la BBC y amigo personal de la casa real británica, aparecía como el conseguidor de niños y niñas para decenas de estrellas del espectáculo. Cuando escribo estas líneas todavía estoy esperando a que aparezcan esos nombres pero parece claro que muchos de los que he nombrado en este libro formarán parte de la conspiración. En estos años, las evidencias de que detrás de la industria discográfica se escondían los cultos ancestrales donde se honraba a demonios y se sacrificaban a los dioses y diosas eran tan evidentes que se convirtieron casi en un pasatiempo para los cazadores de detalles MK Ultra Illuminati. Las ceremonias de los Grammy o la Superbowl donde aparecían estos dioses y diosas se convirtieron en escenarios donde ver, a simple vista, lo que décadas atrás había sido un rumor, una conspiradora. Todas las señales, todos los símbolos, a simple vista: una auténtica orgía satánica. Ya no había dudas. Las hijas de Madonna (Britney Spears, Christina Aguilera y Shakira) se estaban quemando demasiado deprisa, por lo que la industria produjo una nueva generación de estrellas que llevaría las evidencias Illuminati a otro grado. Serían las “nietas de Madonna” porque repetían los mismos conceptos de las anteriores pero todavía más exagerados y, por tanto, más evidentes.
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 La hija de pastores evangélicos y nueva ex niña del coro captada por la industria, Katy Perry, se envolvería en videoclips propios de cuentos de hadas aderezados con expresa simbología illuminati. La archifamosa “I kissed a girl” (Yo besé a una chica), fue su primer éxito; una promoción descarada del lesbianismo a pesar de que luego confesó que ella no lo practicaba. Esto sucedía dentro de una auténtica epidemia de homosexualidad, promocionada descaradamente en medio de la paranoia global de los hombres violentos frente a las mujeres. Si el “personaje Shakira” se especializó en canciones que modelaban comportamientos, los vídeos de la ex niña del coro la mostraban en cuentecitos para niños, queriendo significar que ese es el rol que a Katy le tocaba desarrollar y, por ende, a sus seguidoras. Por ejemplo, apareció disfrazada del patito feo en “Last friday night”; una representación de las clásicas fiestas salvajes de adolescentes en la que ella es la niña fea que se transforma para convertirse en una atractiva sex symbol (¿lo que le había pasado a ella misma?). “California girl” es un cuento de hadas perverso con guiños a Alicia en el País de Maravillas pero en la mansión de Playboy, en la que el famoso rapero Snoop Dog ejerce de su proxeneta, mostrándole lo que podrían tener si vende su alma. En “Hot and cold” (Caliente y frío), el novio no se casa con ella porque supuestamente en realidad es marica; ella le persigue vestida de novia, acompañada de las damas de honor, dispuestas a darle una paliza. El mensaje que tratan de inocular es que en realidad los chicos son todos mariquitas, mostrando una representación poco disimulada de la paranoia de guerra de sexos que se estaba ejecutando por aquellos años y que tuvo como resultado la masiva homosexualización de las niñas de esta generación, influidas por canciones como “I kissed a girl” o el videoclip de Shakira con Rihanna, en el que ejercían de amantes lesbianas para levantar el morbo de la juventud. Como no podía ser de otra forma, Katy acabó reconociendo en una entrevista que había vendido su alma al diablo para conseguir la fama (búscalo en YouTube).
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 La cosa estaba subiendo tanto de tono que uno se preguntaba qué carta le quedaba por esgrimir a los illuminati. ¿Se podía hacer algo todavía más satánico y más perverso? Pues sí. Esa carta la ejerció una pianista llamada Stefanie Germanotta que había acudido a un reality show, a quien le cambiaron el carácter y hasta el alma, cuando la colocaron el sobrenombre de Lady Gaga, en recuerdo de una canción de Queen. Sus explícitos vídeos fueron tan evidentes que ahorraban casi todos los comentarios: en estos momentos la gente se dio masivamente cuenta del gigantesco engaño MK Ultra que en realidad era la industria musical. Una manera de lavar el cerebro a la juventud. El fenómeno ‘Lady Gaga’ comenzó en el mismo año 2009 en el que mataron a Michael Jackson, “desmelenándose” al poco tiempo con la explícita canción “Beautiful, dirty and rich” (Guapa, Sucia y Rica), a la que siguieron “Paparazzi” (sobre periodistas que la persiguen) y el sadomaso satánico de “Alejandro”. En “La puta del gobierno” lo decía todavía más claro, pues Gaga pronuncia el nombre de Kennedy y aparece claramente como esclava sexual MK Ultra; una más que posible referencia a Marilyn Monroe. Por si hubiera la más mínima duda, en la canción “Judas” se representa una misa negra y un matrimonio satánico, jugando con el símbolo de la corona de espinas de Cristo. Sólo con ver estos vídeos es innegable el juego satánico al que juega esta pobre chica o, mejor dicho, al que le hacen jugar. Sobre su comportamiento, todavía más claro: un día aparecía con un vestido hecho de carne y sangre; otro, en un hotel de Londres dejó la bañera llena de sangre, por lo que la criada del hotel (supongo que conociendo sus inclinaciones) dedujo que había celebrado un ritual satánico... Un dato sumamente revelador es que este incidente de la bañera sucedió un mes antes de que Whitney muriera, como hemos visto... en la bañera. Los clones satánicos de Madonna se reproducían: algunos de los más interesantes fueron la caribeña Rihanna, envuelta en una relación sadomasoquista con el rapero Chris
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 Brown, que al igual que le pasó a Witney también le pegaba; y Kesha, que hizo algunos antológicos vídeos satánicos, tan claros, que acabaron disipando cualquier duda sobre la verdadera intención de esta industria. Un año después de la desaparición de Amy Winehouse, hacía su rutilante irrupción una belleza pija de nombre Lana del Rey interpretando unas canciones lascivas pero de gran belleza: mezclando las melodías del grupo Air con la voz susurrante de una P.J. Harvey, por ejemplo. Confieso que no le presté mucha atención hasta que en noviembre del 2014 apareció una noticia que hablaba de un vídeo censurado de la tal Lana en la que era violada por el satánico Marilyn Manson. Cuando relacioné a ambos personajes, comenzó a interesarme y así me puse a investigar a Lana mientras iba viendo sus vídeos. Me encontré que, pese a su dulzura, decía haber sido alcohólica ¡a la edad de 14 años! y que con 18 (nada más aprender a componer) lanzó una maqueta; en dos años ya se había cambiado su nombre artístico por el de “Lana del Ray” y más tarde “Lana del Rey”. Por más que te pueda parecer imposible, el año de nacimiento de Lana es un misterio para la Wikipedia. Creía que con Lady Gaga los videoclips illuminati habían tocado techo pero... cuando vi los de Lana del Rey, su perversón se quedó pequeña. Lana la superaba, con creces. La razón de que no diera crédito a lo que veía era la sofisticación de sus vídeos que, supuestamente, produce ella misma, de una perversión inimaginable: una fijación por los malos y el sadomasoquismo que, de paso, desmontaba la falsedad de las causas justas que el sistema decía enarbolar. En una época en la que los medios luchaban virulentamente contra el enemigo prefabricado de la violencia de género, ella publica una canción titulada “Ultraviolence” en la que dice, literalmente y entre susurros mimosos: “me pegó y le di un beso; me pegó y encontré el amor verdadero”; “Ride” es sin duda una de las más perversas, en la que se pinta a sí misma
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 como una prostituta. Los vídeos de Lana la representan en sus fantasías sexuales que suelen acabar ennoviada con un delincuente o muerta, bien sea en una bañera, en una piscina o lanzándose por un barranco: y ya hemos visto cómo los artistas tienen la “costumbre” de morir de esas maneras... “Born to die” (“Nacida para morir”) es una evidente exhortación al suicidio; en “Shades of cool” aparece subyugada a un clarísimo controlador MK Ultra; en “Ultraviolence” se representa una boda sadomasoquista; en “Blue Jeans” vuelve a morir ahogada en una piscina (con transformación incluida; vamos, que tiene sexo con un reptiliano); en la inquietante “Young and beautiful” aparece rodeada de unas figuras vestidas de un color negro propio... de misa negra. En “Kill, kill, kill” (matar, matar, matar) la vemos con el disfraz MK Ultra de Marilyn Monroe y posteriormente vestida de “lolita”, diciendo: “estoy enamorada de un hombre muerto” para luego recitar una especie de conjuro hipnótico MK Ultra “Un, dos, tres: no te fíes de nadie”, que es el tatuaje que lleva en la mano. Psicopática. “God and monsters” me superó, por poco vomito al verlo: algún día, cuando toda esta locura haya pasado, se mostrará este vídeo como el colmo de la perversión. La razón de que Lana del Rey sea el epítome de la perversión es la dulzura con la que canta, mientras lo que dice es una apología de la autodestrucción y el placer a través del dolor... ¡Como la que exhibió la Velvet Undergound! Lana del Rey fue lanzada como una artista “indie” de la era YouTube, que escribe sus canciones, se hace sus vídeos ella misma y se ocupa de su estilismo y todo lo demás. Una vez más, copiando a los artistas libres que usan la Red para llegar directamente al público, crean un producto con la etiqueta de “independiente”. Para entendernos: una especie de “Iris Aneas” pero que va a defender los antivalores del sistema, vaya. Aquí reside el meollo de este grandísimo engaño llamado Lana del Rey. Nos quieren hacer creer que a esta chica dulce, que dice haber sido alcohólica a los 14 años, le gusta cantar a la prostitución como
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 si fuera un acto romántico y fantasea (además de con tipo malos en sus Harleys que la pegan), con el suicidio una y otra vez. La hemos visto “morir” en piscinas, bañeras y tirarse al vacío del orden de 8 veces en diferentes vídeos. Después de ver/oír/leer las letras de prácticamente todas sus canciones, puedo descifrar el objetivo final del fenómeno “Lana del Rey” que, por su sutileza, proclamo que es “La cumbre del Proyecto MK Ultra”. Desde el punto de vista masculino, Lana del Rey protagoniza cada una de las fantasías eróticas de entre los machos muy machos pero con un sentido perverso: a Lana le gustan los malos malísimos y, sobre todo, ella misma reconoce que está completamente loca porque el contenido de sus letras es una contradicción detrás de otra todavía más grande. (Mirad por ejemplo, la canción “Asesinos en serie”). Es una clara incitación subliminal a que los hombres se vuelvan malos para conseguir a esta “diosa”; lo que se conoce como el “efecto disparador”. Desde el punto de vista femenino, el fenómeno Lana del Rey todavía es más perverso porque envuelve la obtención de placer a través del dolor en un halo romántico que es la exaltación del sadomaso más clara que jamás se haya visto. Este aspecto es lo que hizo que las feministas la tildaran de “antifeminista”, lo cual, claro, hace que las chicas que quieren seguir sintiéndose “monas” se pongan del lado de Lana del Rey, con lo cual vamos de lo malo a lo peor. Como digo, lo peor de Lana del Rey es que muchas canciones son muy buenas y ella misma tiene un aire inteligente y “profundo” (fingido, por supuesto) que, si no estás despierto, te puede atrapar. Un detalle más: si te fijas en su voz, repararás en que tiene dos texturas: una grave y oscura similar a la de Leonard Cohen y otra dulce y jovial. En muchas canciones pasa de una a otra como si quisiera sugerir la existencia de dos personalidades: ¿será que ella es así? ¿Será que tiene dos personalidades? ¿De verdad te crees que ha escrito ella misma esta canción? ¿Alguna mujer va a fantasear con volverse puta? No por casualidad, ob-
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 viamente, versioneó la canción del rabino Cohen “Chelsea Hotel” dedicada a la felación que le hizo la malograda Janis Joplin: estaba mostrando su identificación con la bluesera... Esto es lo que nos tienen puesto (en la MTV) en muchos bares mientras no nos damos cuenta (esos vídeos que solo aciertas a ver uno o dos fotogramas, porque no puedes evitar mirar de reojo: una especie de hipnosis): ¿os imagináis el daño que le puede estar haciendo a nuestro inconsciente? Este era, evidentemente, el verdadero objetivo de esta tendencia llamada “videoclip” que, como dijeron The Buggles en aquel año 1979, acabaría con las estrellas de la radio, es decir, con los verdaderos cantantes.
 
 El fenómeno Miley Cyrus Sin duda la más impactante de estas esclavas sexuales MK Ultra fue Miley Cyrus porque en cuestión de unos meses pasó de ser la adorable niña Hannah Montana del Club Disney a una de las más desaforadas esclavas sexuales que se hayan visto (y hemos visto muchas). La transformación de Hannah en la lasciva Miley fue tan rápida y radical que de seguro muchas de las niñas que eran sus fans habrán quedado marcadas de por vida por esta mutación: de niña a puta en apenas unos meses. Hija del famoso cantante country Billy Ray Cyrus, Miley apareció a la edad de tres años en un programa de televisión junto a su padre, balbuceando que estaba enamorada del cantante Willy Nelson, mientras se agarraba mimosamente a un muñeco que le representaba... Pese a que ahora se la conozca como Miley Ray Cyrus, la personalidad de esta chica ha sufrido varios desdoblamientos. El primero, porque el nombre que le otorgaron al nacer fue “Destiny Hope” (Destino Esperanza); más tarde, se lo cambió por el sobrenombre que le daba su familia “Sonrisa” (Smiley) para después añadirle el “Ray” en honor a su abuelo, que fue un político demócrata fallecido en el año 2006; posteriormente adoptó el rol de “Hannah Montana” en el canal de Disney donde
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 se hizo mundialmente famosa, como icono de su generación, la que creció a comienzos del siglo XXI. Es decir, que la niña tiene tres personalidades (por lo menos). Hemos visto a lo largo de este libro que la actitud escandalosa fue uno de los signos del primigenio rock and roll, de pretender la libertad frente a una opresiva sociedad. Aunque para estos tiempos la música se había convertido en una misma canción monocorde y los artistas ya no tenían discurso alguno, la sexualidad desaforada fue la única nota que conservó de aquellos años la industria musical del siglo XXI. Ya no había arte ni pretensiones de ello; sólo la provocación. En esa tesitura, la otrora dulce niña, obsesionada por superar los shows de Madonna, utilizaba en sus espectáculos los contoneos del coito y las simulaciones de felaciones como forma de llamar la atención: lo llamaron “twerking” y parece que venía del reggaeton. Pero lo mejor de todo es que su público, niñas adolescentes, ¡acudían con sus padres a sus conciertos! ¡Estaban viendo en directo la degeneración del sistema que habían apoyado! El espectáculo que protagonizó Miley en la “gala de la MTV 2014”, que habría ganado la admiración en cualquier burdel, no era más que lo que la niña Cyrus tuvo que hacer en privado para alcanzar ese estatus. Los mismos shows que a buen seguro ha debido protagonizar en el exclusivísimo “Club 33” de Disney, un espacio secreto en la ciudad de Disneylandia donde los socios pueden degustar algunos placeres prohibidos: ¿el sexo de las estrellas? Por cierto, ese club se encuentra en la calle “Nueva Orleáns”: ¿recuerdas cómo empezaba este libro? Como era de esperar, las hijas y nietas de Madonna acabaron jubilando a la bruja madre. Pero lo más curioso de todo es que para entonces Madonna prohibía a sus hijos ver la televisión: ¡se puede ser más perversa y doble moral! ¡Era lo que ella había contribuido a crear! El paroxismo de esta locura llegó por las fechas en las que la OTAN planteaba el ataque a Siria en el año 2013, cuando la
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 niña Miley sacó el vídeo “Wrecking ball” (La piedra destructora) que pretendía lanzar el mensaje de la necesidad del ataque a Siria de manera poco subliminal, regada por los lengüetazos de Miley y las simulaciones de felación. Sigmund Freud había alcanzado el sueño de la manipulación sexual a simple vista. Aquello ya fue tan descarado que la Red reaccionó con la única arma que le quedaba: la parodia humorística. Los vídeos que parodiaban el de Miley obtuvieron millones de visitas, confirmando la defunción de la industria discográfica. Lo mismo pasó con Shakira, con Lana del Rey, con Lady Gaga, con Katie Perry... Ya nadie se la tomaba en serio (salvo algunas niñas, claro). La cantante irlandesa Sinead O’Connor, que para muchos fue otra víctima MK Ultra, escribió a Miley Cyrus, que había sido fan suya, intentando hacerla recapacitar. Su carta resume muchos de los argumentos esgrimidos en este libro. “Estoy muy preocupada por lo que te han hecho creer los que te rodean, y que te han dado valor para que creas que es cool aparecer desnuda y lamiendo mazos en tus vídeos. Estás oscureciendo tu talento por permitir que los proxenetas de la industria te prostituyan. [...] De ninguna manera conseguirás el empoderamiento de las mujeres jóvenes como tú, lanzando el mensaje de que debes ser más valorada por tu sex appeal que por tu talento”. La irlandesa prosigue con más verdades:“a la industria de la música no le importas, no le importamos ninguno. Ellos te prostituirán por lo que vales económicamente. Te harán pensar que eso es lo que tú querías y cuando acabes en un centro de desintoxicación porque has sido prostituida, ellos estarán disfrutando de sus yates en Antigua que habrán sido comprados con el dinero que habrán recaudado de vender tu cuerpo y de que tú te encuentres muy sola”. Al leer la carta, Miley se rebeló contra su antigua ídolo: ¡es la envidia de su éxito lo que hacía a Sinead reconvenirla! La metamorfosis de Miley fue la gota que colmó el vaso. Se rompió el tabú. E, inmediatamente, las pruebas de la conspi-
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 ración a partir de los abusos sexuales acabaron apareciendo, en un rosario de declaraciones. En el año 2014 Lady Gaga admitió que la habían violado, igual que denunciaría pocos meses después Kesha, otra esclava sexual MK Ultra que hacía vídeos directamente satánicos. La noticia apareció en la revista Slate: Kesha había interpuesto una demanda contra su productor ,“Dr Luke”, por violarla mediante la droga GHB que deja inmovilizada a quien la toma, algo que también hacía el famoso cómico Bill Cosby. El caso es sumamente interesante porque estamos ante la prueba contundente e irrefutable de que la industria discográfica es satánica: la chica firma un contrato cuando tiene 18 años y se pone en manos del productor, que la lanza a la fama mediante estas canciones satánicas y degradantes mientras ella va diciendo que son suyas (ahora reconoce que no). Todavía más significativo es que el tal “Dr Luke” escribió canciones para Miley Cyrus y Katy Perry entre otras, por lo que el caso fue el comienzo del fin de la programación mental illuminati, basada en estas artistas prostituidas desde pequeñas y controladas mentalmente por sus mánagers o productores. Entre los implicados, apareció el nombre del fotógrafo de estrellas y productor de videoclips, Terry Richardson. Como respuesta a esta polémica, la niña Miley, todavía padeciendo la programación, se puso una camiseta que ponía “A mí me tocó Terry Richardson”. ¿Hacen falta más pruebas? ¿Estaba reconociendo Miley Cyrus que ella sufrió los mismos abusos por parte de ese productor? La ruptura del tabú tuvo un efecto multiplicador de las denuncias: que se fueron agolpando en una cascada casi inagotable. El rapero Eminem comenzó a denunciar, de manera más o menos soterrada, a través de las letras de su disco “Recovery”, que había permanecido cautivo de los Illuminati, mostrándose a sí mismo encerrado en una urna de cristal al lado de edificios babilónicos. En algunos de sus vídeos citaba a Jesucristo y se especulaba con que se había convertido al cristianismo... al tiem-
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 po que continuaba mostrando los cuernos típicos del satanismo: una batalla interna operaba dentro de él, que se puede explicar por la cantidad de vídeos que le acusan de haberse vendido a la mafia gay del mundo del hip hop. Una mafia que le hizo pasar el pésimo trago en la gala MTV del 2008 cuando el actor judío Sacha Baron Cohen bajó del “cielo” y posó su trasero en la cara del otrora fiero rapero, significando que él también había pasado por ese “aro”. La comunidad negra del hip hop reaccionó a comienzos de la segunda década del siglo XXI exponiendo la cantidad de “estrellas” del rap que se habían vendido a los Illuminati, en clara contraposición a los que habían asesinados en el siglo pasado por denunciarla. Quien más claro habló fue, precisamente, aquel que más rango ostenta en la historia de este género: el miembro de los míticos Public Enemy, Profesor Griff, quien dijo claramente: “los sacrificios de los Illuminati son ciertos, yo iba a ser el próximo y me salvé de milagro”. Podéis ver estas declaraciones en un vídeo que denuncia que el también rapero Kany West (esposo de la artista MK Ultra Kim Kardashian) sacrificó a su madre por obtener el éxito. Un gran número de vídeos y declaraciones denunciaban este mismo pago a cambio del éxito: sacrificar a un miembro de su propia familia o amigos, lo que puede explicar unos cuantos casos que he tratado en este libro. Los testimonios de los manejos en la industria eran ya una cascada que, indudablemente, debían ser la comidilla en la industria musical de esta segunda década del siglo XXI. La ex estrella infantil del canal Nickel Odeon, Amanda Bynes, fue internada en un psiquiátrico tras denunciar que su padre había abusado de ella física y mentalmente para después desdecirse de forma harto concluyente: “El microchip que llevo injertado me hace decir tonterías”. Quizás, en medio de su locura, estuviera diciendo la verdad... Muy conocida en Estados Unidos, la pequeña sex symbol Tila Tequila acabó denunciando la conspiración illuminati en
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 sus vídeos. Lo mismo que la actriz Roseanne Barr, capitana de la mítica serie “Roseanne”, quien admitió que Hollywood es un nido MK Ultra. En el año 2014, Peaches Geldof, la hija del “dictador en la película El Muro”, el cantante Bob Geldof, casado con la locutora Paula Yates que se acabó suicidando tras haberle dejado por el cantante de INSX (que apareció muerto en extrañas circunstancias), moría, nuevamente en extrañas circunstancias, pocas semanas después de haber confesado que formaba parte de la secta satanista fundada por Aleister Crowley, Orden del Templo Oriental, OTO. Lo voy a contar otra vez porque siento que el cúmulo de increíbles circunstancias y casualidades improbables, hace que la comprensión se dificulte. El cantante Bob Geldof interpretó a un dictador en la película El Muro que se acaba convirtiendo en un líder político, cosa que acabó viviendo en la vida real, gracias a los conciertos Live Aid, de la supuesta ayuda a los hambrientos africanos. En su vida real, Geldof se casó con una presentadora de televisión que le abandonó por otro cantante de rock, el líder de la banda INSX, Michael Hutchence. Ese cantante de rock “se suicida” cuando discutía con el “dictador” porque se quería llevar a sus hijas. La mujer que es el origen de las disputas se acaba suicidando y la hija del “dictador musical” y la estrella de la televisión, que había confesado pertenecer a una secta satánica, acaba muerta “por sobredosis”. Más claro, el agua. En marzo del 2014, se suicidaba por ahorcamiento la diseñadora L’Wren Scott, novia del satánico Mick Jagger desde hacía años. Los comentarios discrepaban sobre si sus posibles problemas económicos fueron el motivo real de ese suicidio, aunque con el capital de su novio no parece una hipótesis muy convincente. Conociendo el historial del personaje, que heredara todos los bienes de la diseñadora, dejando al resto de su familia sin regalo alguno, a uno le deja con muchas dudas sobre lo que realmente sucedió...
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 El 19 de diciembre del 2014 me llegó la letra de la canción de Madonna “Illuminati” que supuestamente había sido “hackeada” antes de su estreno. Al principio, creí que era una broma; no podía ser algo tan obvio, no podía ser que Madonna saliera del armario de esa forma. Luego recordé lo que yo mismo había escrito en este libro sobre que no dejaba a sus hijos ver la tele y su confesión de haber sido violada antes de hacerse famosa. Entonces, le di crédito a la noticia e investigué, y me encontré con la letra de la canción que, para más inri, es la número 6 de este álbum, que hace el número 13 de su carrera. Madonna “Illuminati” No es Ophra ni Obama Ni el Papa o Rihana la Reina Isabel o Kanye No es el pentagrama o la brujería No es amontonar fajos de dinero en metálico magia negra o Gaga [Lady] Gucci o Prada viajando en un becerro de oro Es la Ilustración la que lo comenzó todo los padres fundadores lo escribieron en la pared y los media están equivocándonos el sentido del bien y el mal es hora de bailar y transformar esta oscuridad en otra cosa así que deja que el fuego queme, esta música está “abriendo cerraduras” [FUNDAMENTAL: “bumping” es una técnica para abrir cerraduras sin forzarlas”] Vamos a vivir para siempre, el amor nunca muere Rihanna no sabe lo que es el Nuevo Orden Mundial No es platino en esquinas encriptadas No es Isis ni el fénix, ni cámaras [secretas] en Egipto No convirtáis esto en algo sórdido No es Steve Jobs ni Bill Gates
 
 232
 
 RAFAEL PALACIOS
 
 No es quien ama los Estados Unidos No es el castor o el “braun” Clinton u Obama Las revelaciones continuaban en otras canciones de este extraño disco que parecía denunciar el satanismo de la industria musical. “Bitch I’m Madonna” parece una clara parodia de la canción de Britney Spears “Trabajando como una puta”, con la particularidad de que Madonna se presenta a sí misma como una prostituta, entre las melodías repetitivas de este “estilo musical”, que bien parecen una mofa de la propia Miley Cyrus. Por si fuera poco, se hace acompañar de la rapera MK Ultra Nicky Minaj, con lo que lo deja todavía más clara su intención de burlarse de estas repetitivas canciones que incitan al satanismo. A pesar de su título, “La ciudad fantasma” (Ghost town) es romántica y positiva, como una especie de renacer, al igual que “Viviendo para el amor” (Living for love) que parece un reconocimiento de sus errores y una vuelta hacia Dios y el amor. Hacía tiempo que Madonna no hacía una canción tan bonita y positiva como esta. Sin duda, la más polémica de estas canciones es la titulada “Plegaria al demonio” cuyo título inducirá a muchos a pensar que Madonna sigue siendo satánica. Se puede leer como una ironía, pues, a poco que la analices te darás cuenta de que, en realidad, está exponiendo lo que tuvo que hacer para llegar al éxito (drogas, alcohol, pegamento, ácido) y a dónde le llevó: “casi me ahogué, para siempre perdida sin camino de regreso a casa, podemos correr, nos podemos esconder pero no podemos encontrar las respuestas si pides ayuda. Pero si quieres salvar tu alma, entonces podemos viajar juntos y hacer la ‘oración al diablo”. Sí, comprendo que este último verso nos lleva a la interpretación inversa a la que propongo, pero mira como sigue: “Virgen María: ¿puedes ayudarme? porque me he extraviado. Todos los ángeles que me rodeaban han volado”. Y mucha atención a los restantes versos. “El suelo por debajo de mí se está calentando” (alusión al infierno, evidentemente). “Lucifer está cerca, esperando, pero
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 yo me estoy volviendo más débil, mira cómo desaparezco”. Y atención a cómo termina. “Canta Aleluyah. Salva mi alma. El diablo estuvo aquí para engañarme. Hasta que decidí contar mi historia”. Aparentemente, Madonna despertó al ver lo que hicieron con sus “hijas” y “nietas” (Britney, Shakira, Rihanna, Miley, Gaga, Kesha, Perry, etc) y se jugó el todo por el todo para acabar con la industria MK Ultra y denunciar la conspiración satánica de la que ella misma ha sido parte. Con su “salida del armario”, Madonna denunció que la industria discográfica era un completo timo, que en realidad había servido para asesinar a la música (y los músicos que podrían influir positivamente en la sociedad) para sustituir el Arte por la degradación de la Humanidad. El objetivo de la secta Illuminati. Y la cosa continuó. A los pocos días de la publicación de esas canciones, Madonna publicaba en su Instagram, imágenes de otros héroes asesinados como John Lennon, Bob Marley o Martin Luther King con el símbolo de la censura que ella misma portaba en la portada de su disco Rebel Heart. De esa manera, estaba denunciando que todos ellos fueron asesinados. Pero es que, además, colgó un fotomontaje de ella misma besándose en la boca con Miley Cyrus, que era un claro mensaje hacia su otrora fan, que seguía sus pasos, en el sentido de que era una esclava MK Ultra. Meses más tarde, Madonna organizó una gira titulada “La profanación de una novia y la llegada de los ángeles caídos”, que nos dejaba con la duda de lo que realmente pretendía hacer con ese disco: “¿había despertado de verdad?. Mientras, Miley Cyrus continuaba su caída al vacío haciéndose pasar por lesbiana, masturbándose y drogándose ante las cámaras... lo que hace presagiar que termine como tantos otros ídolos cuyas vidas fueron el leit motiv de este relato. Ojalá que esta información llegue a tiempo de salvar la vida de Miley y de tantas otras ciegas, que se dejaron obnubilar por la fama; el precio que se paga es el alma, nada menos.
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 Que este libro sirva para deshacer esa falsa identificación entre la industria discográfica y la Música, entre el Arte y la manipulación de los valores humanos. Y que los verdaderos artistas puedan contribuir con su Arte al progreso de la Humanidad: no a su degradación. PD 1: La hija de Whitney Huston acabó siendo encontrada muerta en la bañera, como su madre. PD 2: El mítico cantante de blues B.B. King murió en el año 2015: sus hijas afirmaron que fue asesinado por su mánager, alegando que le había robado 30 millones de dólares en los años anteriores, envenenándole hasta su muerte.
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 Epílogo ‘Operación 40’: la pieza final del puzle Según informó el investigador noruego Ole Dammegard, el presidente Eisenhower otorgó poderes a su vicepresidente, Richard Nixon, para crear un escuadrón de asesinos bajo la excusa de derrocar a Fidel Castro, al que llamaron “Operación 40” y que tenía por objetivo asesinar a líderes dentro de Estados Unidos o en otros países que pudieran generar un despertar en la Humanidad o pudieran acabar con las guerras, como el propio Kennedy. El entonces jefe de la CIA, Allen Dulles, fue encargado de ponerlo en marcha y contó con fondos de George H. Bush, que fue uno de los líderes del proyecto, al igual que el propio Nixon. George Bush Sr se encontraba en la biblioteca desde donde se disparó a Kennedy, pero también el propio Nixon estaba en Dallas aquel infausto día, al igual que la plétora de estos asesinos a sueldo y mafiosos, muchos de ellos cubanos anticastristas, que se convirtieron en escuadrones con licencia para matar en cualquier lugar del Planeta. Las razones para matar a Kennedy son de sobra conocidas: quería nacionalizar la Reserva Federal, acabar con la CIA, con la guerra del Vietnam, acabar con la Guerra Fría, revelar la existencia extraterrestre... En definitiva, dar comienzo a una nueva civilización en el Planeta Tierra.
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 Nos encontramos con nombres ya conocidos como Luis Posada Carriles, Frank Sturgis, Meyer Lanski u Orlando Bosch porque aparecieron en el asesinato de Kennedy o la invasión de Bahía de Cochinos. El modus operandi en resumidas cuentas es el siguiente: funcionan como un comisionado especial de la CIA, que les proporciona drogas como método de pago, de manera que queda probado que la mafia de la droga es sólo una subsidiaria del poder político. Cuando necesitan que estos mafiosos asesinen a alguien, utilizan sus propios contactos en el tráfico de drogas y armas para alquilar los servicios de quienes liquidarán al líder de turno. El mencionado investigador sueco chequeó los nombres de este grupo a partir del asesinato del primer ministro sueco Olof Palme en 1986, encontrándose con las mismas personas implicadas en un sinfín de asesinatos de líderes en el pasado siglo, comenzando por el asesinato del propio John Kennedy, su hermano Robert o Martin Luther King. El asesino perteneciente a este grupo José Perdomo resultó ser el portero de la finca donde vivía John Lennon, y estaba en el lugar de los hechos cuando sucedió el asesinato. Perdomo fue uno de los “testigos” que señaló a Chapman como el asesino del músico. Más conocido como José Sanjenís, para el propio Dammegard fue el más que probable asesino de Lennon porque las balas que le mataron partieron del lado donde se encontraba el cubano y no de donde estaba el loco Chapman. En el año 2015, cuando se encontraba en su lecho de muerte, el también asesino por cuenta de la CIA, apellidado Hodges, reconoció ante el FBI haber asesinado a Marilyn Monroe, además de a otras 37 personas, activistas políticos pero también artistas por encargo de un general del ejército. Todas ellas (incluida Marilyn) murieron bajo la excusa de ser una “amenaza para el estado”. Dado que, como digo, el señor Hodges ha quedado acreditado que formó parte de estos escuadrones de la muerte, la posibilidad de que los artistas mencionados a lo largo de este libro hayan sido víctimas de esta conspiración, con todos los datos expuestos, alcanza el rango de “más que probable”
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 Asesinar a rockeros como Hendrix, Janis Joplin, Brian Jones o Jim Morrison, todos ellos consumidores habituales de drogas, se antoja algo realmente sencillo pues los propios traficantes de droga al servicio de la mafia política los pudieron “quitar de en medio”: simplemente con adulterar la droga que consumían, el ‘asesinato perfecto’ que no deja rastro. Eso, sin perjuicio de que asesinos como Hodges o Perdomo hayan simulado su suicidio después de haberlos matado. En el vídeo que se puede ver en Youtube titulado “Clive Davis: Satan’s son” (Clive Davis, hijo de Satán) sobre el que fue mánager, entre otros, de Janis Joplin y Whitney Houston, se afirma que Janis estaba enterada del asesinato de su íntimo amigo Jimi Hendrix y que estaba dispuesta a contar lo que realmente le sucedió a los medios. Hendrix murió el 24 de septiembre de 1970 y Joplin, el 4 de octubre del mismo año; las fechas coinciden. En esta muy recomendable serie de vídeos también se afirma que Otis Redding iba a formar una productora musical junto a su colega James Brown, que se habría independizado de la mafia discográfica oficial; esa hubiera sido la causa directa de su muerte. Un asesinato que el propio James Brown iba a denunciar pero las amenazas hicieron que se callara, recibiendo a cambio el pago para todos aquellos que firman su contrato con el Mal: el éxito. Un éxito a costa de la traición a su amigo que llevó a Brown por el camino de la drogadicción toda su vida. Según el citado vídeo, la prueba del asesinato de los ídolos es que el féretro del asesinado se lleva a hombros y con las manos entrelazadas, simbología de los conspiradores. Un hecho que se repitió en varias de estas muertes, como en la de Otis Redding y en la de Whitney Houston, una muerte en la que el propio Clive Davis tiene todas las papeletas puesto que montó una fiesta en el piso de abajo mientras su “protegida” yacía muerta. Pocas horas antes del deceso, sus dos nuevas protegidas, salidas de Operación Triunfo, Brandy y Monica, aparecían en una entrevista televisiva y le daban “el beso de la muerte” a Whitney, sabedoras de que iban a ocupar su lugar. El propio Clive Davis afirmaba que
 
 239
 
 EL ASESINATO DE LA MÚSICA
 
 había que apoyar a estas nuevas estrellas, como antes se había hecho con Bob Dylan y Bruce Springsteen, el segundo de los cuales fue otro de sus protegidos... Otra de las “bombas” contenidas en estos vídeos es que el batería de Nirvana, Dave Grohl, colaboró con Courtney Love en el asesinato de Kurt Cobain, a cambio de ser aupado al estrellato con su nueva banda, Foo Fighters, cosa que sucedió en realidad. Ya entrado el siglo XXI nos enteramos de la existencia de la droga Captagón, una anfetamina que destruye la empatía del individuo, convirtiéndolo en un asesino sin sentimiento alguno. Se tiene constancia de que el ejército USA ha proporcionado esta droga a los terroristas islámicos, así como a sus propios marines para eliminar cualquier sentimiento de piedad hacia el otro. Es muy probable que algunos de los asesinos de figuras como John Lennon estuvieran bajo los efectos de esta u otra droga porque, como hemos visto, dicen no acordarse de lo ocurrido.
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